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Vastab Anna Ekston 


A A A E a TS 


Käisite kevadel Belgias vaatamas 50 aastat hiljem oma esimest töö- 
teatrit. Mis on selle ajaga muutunud? 


Kõige vapustavam minu jaoks oli see, et teater ise näeb välja. nagu 50 
aastat tagasi. Kui ma Antverpenis rongilt maha läksin ja teatri suunas 
minema hakkasin, oli mul tunne, nagu oleksin ma seal eile olnud. Süda 
kloppis, kui ma teatri tagaküljel oleva valvelaua ukse lahti tegin. Valve- 
laud on nüüd küll teises kohas, inimesed on muidugi kõik teised. Valve- 
lauas istus üks väga kena ametnik, ta rääkis halvasti prantsuse keelt ja 
tema pärast pidin flaami keelt meelde tuletama. Ta tegi suured silmad, kui 
seletasin, et tantsisin selles teatris 50 aastat tagasi. Ta ei suutnud uskuda, 
et nii kaua aja pärast suudab inimene veel karkudeta käia. Ütlesin selle peale, 
et Dumas'l on 10 ja 20 aastat hiljem, aga Minul võiks olla romaani peal- 
kirjaks «50 aastat hiljem». See mees näitas mulle lava — lavalauad lõhnasid 
samuti nagu tol ajal. Läksin vasaku kulissi juurde, kus ma alati ootasin oma 
väljatulekut, ja mulle tuli meelde, kuidas ma ükskord tulin lavale, hommiku- 
mantel õlgadel. Olin unustanud end orkestrit kuulama (meil oli suurepärane 
orkester!). Ma ei saanud aru, miks laval olevad tantsijad mind ehmatusega 
vaatasid. Siis aga langes mu pilk rinnale ja märkasin kohkumisega, milles 
asi. Mul oli käes korv lilledega — pidin jumalanna kujule ohvri tooma. Võt- 
sin siis mantli ilusa žestiga ära, panin sinna korvi ja tõin sellise «ohvri». 

Selles teatris oli meil väga sõbralik tööõhkkond, ei olnud kunagi min- 
geid intriige, ka sellist mõistet nagu «distsipliin» ei olnud üldse. Sest kõik 
armastasid oma kohustusi ja iseenesestmõistetavalt täitsid neid. 

Lava taga oli väike ruum, kus sai kiiresti ümber riietuda, seegi lõhnas 
tuttavalt. 

Hooaeg oli teatris juba ammu' lõppenud, aga minu teejuht tegi saali 
valgeks ja viis mind sinna. Sealgi oli kõik nagu vanasti, ainult uued ilusad 
toolid olid — telliskivivärvi siidi-sametiga. Mina mäletan punast sametit. 
Ütlesin ka, et toolid on uued. Mu saatja hakkas naerma öeldes, et 50 aasta 
jooksul võib ju ka midagi muutuda. Antverpeni ooperimaja meenutab stii- 
lilt Pariisi ooperit, on ainult väiksem. Seal on väga ilusad vestibüülid, jalu- 
tusruumid. Kuid selle teatri nimetus pole enam Kuninglik Ooper, sest nüüd 
on ka Gentis ooperiteater. 

Ma tahtsin ka tantsusaali näha — see on alumisel korrusel —, ja mu 
teejuht imestas taas, et ma selle kohe üles leidsin. Kui väike see saal mulle 
tundus! Seisin peegli vastas esimeses positsioonis, vaatasin peeglisse, ja 
äkki oli mul nii imelik tunne, et läks siit aastate eest päris kena neiu, ja tuli 
tagasi: . 

Läksin teatrisse ka järgmisel päeval. Siis oli seal sekretär, kellele näi- 
tasin oma vanu lepinguid — need on mul kõik alles — ja ta lubas mulle 
saata tõendi selle kohta, et ma seal 6 aastat olen töötanud. Ja ka afišid, millel 
on minu fotod. 

Kuidas maitses tantsijaleib 50 aastat tagasi? 

Ma tean, et vahe praeguse tööga on väga suur. Tol ajal puudusid ameti- 
ühingud, direktsioon sõlmis igal aastal tantsijaga lepingu. Kui direktsioon 
oli sinuga rahul, sõlmis ta lepingu juba kevadel. Kõik olenes tantsija vor- 
mist. Kui sa vastasid nõuetele, võisid rahulik olla. Aga konkurents oli 

2 suurja polnudnii nagu praegu, et suvel võid rannas rahumeeli päikest võtta. 
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Läheb 2 nädalat aega, publik peab nii kaua ootama, kuni luiged taas valgeks 
lähevad, sest igal sügisel tulevad nad pruunidena, nagu praetult. Publik =- 
ootab kannatlikult, kuni tuurid välja tulema hakkavad, tasakaal taastub 
jne. Antverpenis pidi kohe hooaja algul vormis olema. Paar nädalat enne 
olid küll proovid, aga nendekski pidi vorm juba taastunud olema. Proovi 
ei tohtinud hilineda, juba kolmandal hilinemisel võis direktsioon su vallan- 
dada. Tantsijatel olid iga päev treeningud ja proovid. Balletid olid suures 
osas ühevaatuselised juba siis. 


Mis nimetust kandis teie esimene töökoht Antverpenis? 

1925. aastal läksin Belgiasse ja minu esimene töökoht kandis nimetust 
teine kadrill. Kokku oli viis kadrilli, kusjuures: esimese kadrilli tantsijad 
olid peaaegu korüfeed. Kuid juba kahe aasta pärast sain solistiks. Juhtus 
see nii: ooperi «Faust» üks tantsusolist jäi haigeks ja direktorid kutsusid 
mind välja, küsides, kas ma võiksin teda asendada. Ma nõustusin kohe, sest 
teadsin, et mul tuleb see osa ilusti välja. Üks direktoritest oli Fe Dericx. Fe 
nimi assotsieerub ju haldjaga, kuid sel meeshaldjal oli ümmargune kiilas- 
pea, ümmargune keha, kõht nagu arbuus ja hästi lühikesed käed-jalad. Ta 


. käis ikka teises positsioonis. Kui ta istuma pidi, pööras ta toolile selja, tegi 


paar sammu tagasi ja — potsti! — kukkus toolile. Pärast seda «Fausti» . 
etendust tuli Fe Dericx lavale, kiitis mind (neile meeldis ka see, et ma flaami 
keele ära õppisin) ja lubas, et järgmisel aastal saab minust teine solist. 
Lepingu saatsid nad mulle Tallinna järele. Terve suve tegin Tallinnas tööd. 
Minu vana õpetaja Eugenia Litvinova oli veel elus, tema juures ma siis 
harjutasin. 


Nii et puhkuse ajal te ka treenisite. 

Loomulikult. Ei tulnud kõne allagi, et puhkuse ajal midagi ei tehtud — 
kes sulle siis veel tööd andis! Sellest ajast on mul kogu eluks arusaamine, 
et kui tööd teha, tuleb seda hästi teha. 


Kas proovidest ja treeningutest piisas, et end vormis hoida? 
Enesetäiendamine oli igaühe oma asi ja käis oma raha eest. Näiteks mina 
treenisin end m-me dell Fa juures, kes tuli paar korda nädalas Brüsselist, 


üüris endale ühe õllesaali ruumid, mis päeval tühjad olid ja kus lõhnas õlle 


järele. M-me dell Fa laulis saateks, kuid see laul kõlas nagu õlitamata ukse 
krääksumine. Aga rütm oli olemas. Aastatel 1928—1929 treenisin end Ber- 
liinis Victor Gsovski juures. 


Rääkige, palun, mõni sõna lähemalt Victor Gsovskist. 

Ta oli silmapaistev pedagoog, veetlev inimene ja suurepärane ballettmeis- 
ter. Mul oli Antverpenis leping ka järgmise aasta peale, kuid Gsovski moo- 
dustas oma trupi ja kutsus mind sinna esimeseks tantsijaks. Muidugi nõus- 
tusin. Eriti sellepärast, et olen lapsepõlvest peale kahetsenud, et ma pole 
poisina sündinud, siis oleksin meremeheks hakanud — nii väga tahtsin maa- 
ilma näha. Nüüd avanes mul selleks võimalus. Tänu Gsovski trupile nägin 
ma Inglisnmaad, Itaaliat, Skandinaaviamaid, Šveitsi, Saksamaad, Prantsus- 
maad. Kusjuures palk oli mul väga hea ja ema sõitis minuga kaasa. 

Tatjana Gsovskaja tunnid olid selle modernse tantsu juurteks, mida ma 
nüüd nägin Bejart'i koolis Belgias. Gsovskaja oli ka hea kunstnik, kes 
mõtles ise oma lavastustele kostüümid. Hiljem oli ta Lääne-Berliini Ooperi 
peaballettmeister ja lavastas veel 75-aastasena väga hästi Glazunovi «Rai- 
mondat». Ta on minu teada veel elus. 1930-ndatel aastatel esinesime Gsovs- 
kiga ka Tallinnas. Meil oli päris huvitav kava: Debussy, Albeniz, Prokofjev, 
Stravinski. Nagu näha, polnudki me ajast maha jäänud. 


Ettevalmistuse saite te Tallinnas Eugenia Litvinova stuudios. Kas see oli 
küllaldane Euroopa ooperimajade jaoks? 


Ma ei saa ju tervest Euroopast rääkida. Seda enam, et näiteks Pariisi 
obperi ballett oli tol ajal madalseisus. Väga moes oli saksa ekspressiivne 
tants — Palucca, Kreutzberg, Vigman... 


Laban? ki 2 
Laban oli rohkem teoreetik. Ta kirjutas ehtsaksapäraseid uduseid teoo- 
riaid, mida kõik austasid, aga vähesed olid lugenud. 


Kuidas te Litvinova juurde sattusite? 

Juba lapsepõlvest peale tahtsin olla iseseisev ja töötada sel alal, mis mulle 
meeldib. Mäletan, et kõigepealt tahtsin saada piimanaiseks, siis voorimeheks, 
hiljem dirigendiks. Mu täditütar hakkas õppima Litvinova stuudios ja ka 
minus tärkas see tahtmine. Eeldused olid mul kehvad, ainult hüpe oli 
suurepärane, nagu meestel. Aga kõik muu, jalad ja... Töötasin nii kaua, 
kuni Litvinova hakkas mind tähele panema ja parandama. Ta tõi mind teis- 
tele eeskujuks töökuse ja edusammude osas. Käisime Riias lavastusega 
«Võlutud mets», mina olin seal haldjas. Peaosalist Ilkat tantsis Lilian Loo- 
ring. Hiljem käisime ka Stokholmis, kus mulle ja Looringule tehti ettepanek 
sinna jääda, meile pakuti 300 krooni palka. Kuid me mõlemad ütlesime ära. 
Pärast seda sõitsime aga emaga perekondlikel põhjustel Belgiasse. Minu 
täditütar töötas seal prantsuse ooperis, mina aga läksin flaami ooperisse ja 
mind võeti sinna kohe tööle. 


Nii et Litvinova kool oli korralik? 

Väga korralik. Kuigi ta ei andnud tervele kehale plastilisust, näiteks 
seljad olid tema kasvandikel kanged. Aga tehnika oli hea. Litvinova ise oli 
Maria teatri juures suurepärase kooli saanud. Tal polnud küll eriti laia 
silmaringi, ta õpetas meid ainult liikuma, tantsima, kuid ma täiendasin end 
pidevalt ise — võtsin eratunde,“suviti töötasin mitmete erinevate õpetajate 
juures, otsisin ikka abi. 


Pärast sõda olite teie see, kes hakkas balletikooli organiseerima. 

«Estoniast» olid ainult seinad järel, kogunesime siis fuajeesse, kusjuures 
balletitrupist oli 11 inimest alles jäänud. See tähendas, et alustada tuli pea- 
aegu tühjalt kohalt. Organiseerisime õpperühma, kuhu võtsime liikmeid pea- 
aegu tänavalt; noormehi, kes polnud kunagi tantsinud. Suuri edusamme ei 
saanudki olla. Tüdrukute õpperühmas olid küll mitmed varem õppinud, nagu 
Aino. Oinas, Ita Kongas. Siis avasime teatri juures balletistuudio, kuhu 
astus ka Helmi Puur, kes oli juba lapsepõlves veidi balletti õppinud. See 
organiseerimine oli tegelikult üsna keeruline, sest midagi polnud. Ruumid 
leidsime Töölismuusika Ühingust, Nikolai Goldschmidt aitas meid. Hiljem 
saime Niguliste tänavalt ühe toa lisaks. Filharmoonia andis meile Lai 
tänav 11 oma ruume kasutada, seal oli väike saal ja kaks väikest tuba kuna- 
gisest suurest korterist. 


Kuidas te selle kõigega hakkama saite? 

Oli vaja ja saime. Kui inimene on noor ning tal on pea otsas ja natuke 
mõistust ka, tahab ta ju kasulik olla. Ma olin siis õnnelik, kuigi kool oli linna 
mööda laiali, päev otsa tuli ringi joosta. Ka pedagooge oli raske leida — Zoja 
Kalevi oli üks esimesi. Kui Lia Vink lõpetas Moskvas koreograafiakooli, 
veensin teda õpetajaks tulema. Ta oli algul vastu, kartes, et ei saa hakkama. 
Kuid pärast nõustus ja nagu näha, olin õigesti toiminud. Ma arvan, et mul 

"on inimeste suhtes hea vaist. | 

Raha peale tol ajal vist eriti ei mõeldud? 

Ei. Kõik töötasid väga ausalt oma oskuste ja võimete piirides. Nad kõik, 
nii vanemad — Artur Koit, Boriss Blinov, Verner Hagus — kui ka noore- 
mad — Juta Arg, Veera Leever, Geeni Raudsepp jt. — armastasid väga 
teatrit. 


Kas ühiskondlikku tööd oli sõjajärgsetel aastatel palju? 

Isegi väga palju. Parteiorganisatsioon, igasugused komisjonid, linna 
taastamine, ülevaatused, žüriid. Ega ühiskondlikku tööd saanudki päris- 
tööst lahutada. On ju kõik, mis inimene teeb, ühiskondlik, kõik on omavahel 
seotud. 


Olite esimene «Estonia» sõjajärgne ballettmeister, huumorimeelega la- 

vastaja. Teie « Windsori lõbusaid naisi» mäletatakse tänaseni. 

Shakespeare'i armastan väga ja tegin sedagi lavastust suure innuga. 
Aga huumorimeel on minu arvates inimesele geenidega kaasa antud. Minul 
oli vanaisa väga hea huumoriga olnud, mina teda küll ei tundnud. Üldse 
armastan ma rõõmu, headust, 'siirust. Inimesed, kes kriitikat kardavad, neil 
puudub huumorimeel. Tuleb osata enda üle ka naerda. Selles suhtes tunnen 
ma sugulust Colas Breugnoniga. Sest elus on palju sellist, mis inimese vääri- 
kust solvab, ja huumor, isegi must huumor, aitab üle saada paljudest eba- 
meeldivustest. 


Koreograafiakooli esimeste lendude lõpetajad: on väga mitmekülgsed 

inimesed. Nad on just teid oma eeskujuna nimetanud. 

Mulle on see uudis. Aga küllap see on minu iseloomuomadus. Kui ma 
laps olin, olin solvunud, et vanemad panid mulle nimeks Anna. Praegu mulle 
tundub, et see oli õige. Mulle meeldib anda. Kui ma midagi tean, tahan, et 
teisedki seda teaksid. Ma olen väga ahne, kui asi puutub teadmistesse, 
ahne kõige suhtes, mis puudutab kunsti. Olen nõus Proustiga, kes ütleb, et 
tegelikkust saab tundma õppida vaid kunsti kaudu. 


Kuidas hindate oma õpilaste tööd? 

Pedagoogitöö ei pakkunud mulle täit rahuldust. Pidin hakkama õpetama 
poisse, sest keegi teine ei tahtnud nendega töötada. Osa neist lõpetas hiljem 
kõrgkooli ja töötab teistel aladel. Vello Kõllust on väga kahju. Ta oli väga 
andekas kriitik, mina veel soovitasin tal edasi õppima minna, ja ta lahkus 
meie hulgast nii vara. Heino Aassalu on suurepärane organisaator ja l0o- 
minguline ballettmeister. Endrik Kerge läks meilt Leningradi edasi õppima, 
aa näitabend mitmekülgsena, näitlejana ja näitejuhina. Nagu sina kunst- 
nikuna. 

Hindan tänaseni Ülle Ullat, Helmi Puuri, Aime Leisil oli tohutu töö- 
võime. Juta Lehiste on ju praegugi laval, ta on erakordne kunstnik, kes oleks 
võinud lausa rahvusvahelist sensatsiooni tekitada. Kuigi meie vabariik on 
väike, on meie balletis eredaid kujusid. Kaie Kõrb on huvitav nähtus, kui * 
tal vaid jätkub jõudu tööd teha. 


Mis teid eesti balletis rõõmustab? 

Silmapaistev, mõtlev ja loov ballettmeister Mai Murdmaa. Ta on loonud 
palju suurepäraseid teoseid nagu «Joanna tentata», viimati Lehiste-õhtult 
«Naine», rääkimata «Eesti ballaadidest», mis tekitasid üsna suurt poleemi- 
kat. Kuigi mulle tundub, et isegi paljud eestlased ei saanud aru, mis need 
«Ballaadid» tegelikult on. 


Aga mis kurvastab? 

Repertuaar on liiga kitsas. Klassika peab mängukavas olema, aga heas 
redaktsioonis, ja need, kes seda lavastavad, peavad olema siin kohal nagu 
omal ajal Fenster ja Burmeister. Praegu aga käivad lavastajad korra Tallin- 
nas ja kohalikud repetiitorid peavad kiiruga balleti välja tooma. Nii lavas- 
tati ülepeakaela «Luikede järv», kusjuures IV vaatus on lihtsalt lubama- 
tult nõrk. Nüüd tuleb «Raimonda», kus rühmal on palju tantsida ja puhtalt 
tantsida, aga lavastajad on jälle vaid lühikest aega siin. Ka «Sülfiid» on 
tegelikult lõpetamata, stiilivääratustega lavastus. Meie sajand hakkab juba 

6 lõppema, aga me elame ikka veel möödunud sajandis. Tuleb luua uusi 


ballette. Meil on selleks palju noori andekaid heliloojaid ja kunstnikke. 
Balletis on praegu igatahes repertuaari osas seisak. Aga tantsija iga on nii 
lühike! Ja tants on üks raskemaid kunstialasid — tuleb end kogu aeg vormis 
hoida. Kui baleriin juba paar nädalat ei tööta, läheb ta tagasi. Paljudki 
ei saa aru, et nende elus loeb iga päev, iga tund. 

Täiesti dramaatiline seis on aga balletmeistrite järelkasvuga. Diplom 
sel alal veel ei loe, ballettmeistriks peab sündima. Ei piisa ju ka muusika- 
teooria tundmisest, et heliloojaks saada. Peale Murdmaa aga koreograafe 
Eestis praegu ei ole. 

Aga Vilimaa? 

Tal olid alguses suurepärased lavastused. Aga viimased, näiteks «Sõnni 
tund» pole nii huvitavad, on ebaveenvad ja igavad. Ma andestan kunstis 
kõike, välja arvatud igavust ja ükskõiksust. (Muide, «Kodalasi» ma pole 
näinud.) Aga varasemad — «Merineitsi», «BCD», «Maalid» — olid kõik väga 
toredad. Ei tea, kas ta on viimasel ajal ooperist rohkem huvitatud, aga 
ballettmeistrina oleks ta nagu verevaeseks muutunud. 

Gustav Suitsult pärineb luulerida «Las tantsivad su kergemeelsed ja- 

lad. ..». Võib tekkida küsimus, kas tantsijal on pead.ka vaja või ainult 

jalgu? 

See on vananenud arvamus, et pead pole vaja. Tantsukunst on keeruline 
nagu kõik kunstid, tantsija peab olema laia silmaringiga ja haritud ning 
seda mitte üksnes diplomi mõttes. Kuid selliseid on vähe — näiteks Juta 
Lehiste, kellel on külluses nii annet kui ka intellekti. Seda on laval kohe tun- 
da. Ülle Ulla on väga sarmikas, pealegi hea näitleja, kes oskab publikuga 
kontakti luua. Unustamatud on tema «Bolero», «Suur võlur — armastus», 
«Ebapeig». Tiiu Randviir on suur kunstnik. 

Kuidas te end praegu vormis hoiate? 

Pole ma midagi vormis, Belgias murdsin käeluu. Olen alati mõelnud, et 
see oli suur juhus, et ma üldse maailma sündisin, ning olen püüdnud elada 
nii, et mu elu oleks huvitav ja sisukas. Õnn on, et kohtun nii paljude noorte 
inimestega. Vanad räägivad ainult haigustest. Lohutan neid, et edasi läheb 
veel hullemaks. Nii palju huvitavat on mu ümber: kunst, teised inimesed, 


au elada. 
Anna Ekstoniga ajas juttu 
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XIII Moskva rahvusvahelise filmifestivali 


auhinnad 


MÄNGUFILMID 


KULDAUHINNAD: 

«Amokijooks» (lavastaja 
Souheil Ben Barka, Maroko), 
«Alcino ja Kondor» (Miguel 


Littih, Nikaraagua — koos 
Kuuba, Mehhiko ja Kostariika 
produtsentidega), «Vassa» 


(Gleb Panfilov, NSVL, «Mos- 
film»). 


ŽÜRII! ERIAUHINNAD: 

Alberto Sordi ja Robert 
Hossein, «arvestades nende 
panust filmikunsti edenda- 
misse». (A. Sordi — Itaalia 
konkursifilmi «Ma tean, et sa 
tead, et ma tean» lavastaja, 
peaosatäitja ja üks stsenariste; 
R. Hossein — Prantsuse kon- 
kursifilmi «Hüljatud» lavastaja), 


HÕBEAUHINNAD: 

«Tasakaal» (Ljudmil Kir- 
kov, Bulgaaria), «Doktor 
Faustus» (Franz Seitz, Saksa 
FV), +«...asfaldil hobuseid 
karjatas» (Stefan Uher, Tšeh- 
hoslovakkia). 

Parim naisosa: 

Judy Davis («Meie lootuste 
talv», Austraalia) ja Jessica 
Lange («Frances», = Suurbri- 
tannia). 

Parim meesosa: 

Wirgiliusz Gryn («Kange- 
laspastoraal», Poola) ja Yoshi 
Kato («Kodupaik», Jaapan). 


ŽÜRII AUHIND: 

«Maa vari» (Tafeb Luhichi, 
Tuneesia). Audiplomid: 
«Tehing» (Fernando — Ayala, 
Argentiina), «Ühe käe viis 
sõrme» (1. Niamgavaa ja B. Bal- 
jiniani, Mongoolia), «Tagasi- 
tulek põrgust» (Nicoale Mär- 
gineau, Rumeenia). 


"Keskööproov» (=Hata svadäszok», Ungari): teatrimiljoöd käsitlev 
film kunsti ja elu vastastikusest mõjust. Režissöör Miklõs Szurdi töötab 
ise tavastajana Budapesti Rahvusteatris. 


«Kunstnik» («Mälaren»), lavastaja Göran du Rees (Rootsi): film kunsti 
tegemisest ja vastuvõtust tööliskeskkonnas, vabrikus. Pildil näitlejad 
Weiron Holmberg ja Hans Mosesson (peaosatäitja). 


«Deemonid 'aias» («Demonios en el jardin»), lavastaja Manuel Gutierrez 
Aragon (Hispaania): süvapsühholoogiline portree sõjajärgsest hispaania 
perekonnast tollase sotsiaalse ja poliitilise elu foonil. Pildil näitleja 
Ana Belen (Ana). 


«Deemonid aias»: filmi peaosalised. 


LÜHIFILMID 


KULDAUHIND (ex aeguo): 

«Kiri Morosanist» (autorite 
rühm, Farabundo Marti nim. 
Salvadori Rahvuslik Vabastus- 
rinne) ja «Beiruti kohal on 
võõrad pilved» (Fadel Mutlak, 
Palestiina, Jeemeni ja NSV 
Liidu ühistöö). 


HÕBEAUHINNAD: 

«Päike tõuseb» (autorite 
rühm, Aafrika Rahvuskongress), 
«Camilo» (Fernando — Perez, 
Kuuba), «Canto general» 
(Joachim Tschirner, Saksa DV).. 


ŽÜRII ERIPREEMIA: 

«Sõjavastase teema järje- 
kindla viljelemise ning isik- 
liku panuse eest rahuvõitlusse» 
Joan Harvey (USA; konkursi- 
film «Ameerika — Hitlerist 
MX-ini») 

Audiplomid: 

«Veel kord» (Hans Nassen- 
stein, Holland), «Vaesuse- 
tunnistus» (Senegal), «Kolm- 
teist» (Hanä Pinkovovä, 
Tšehhoslovakkia). 


LASTEFILMID 


KULDAUHIND: 

«Ma teen sust mehe» 
(Usman Saparov ja Jazgeldo 
Sejdov, NSVL, Turkmeenia 
stuudio). 


HÕBEAUHINNAD: 

«Lähen edasi» (Zdravko 
Šotra, Jugoslaavia), «Jalad 
ülespidi» (Stanislaw 
Jedryka, Poola), «Kummi- 
Tarzan» (Soren Kragh- 
Jacobsen, Taani). 


ŽÜRII ERIAUHIND: 
«parima multifilmi eest» 
«Põdrakuljus» (Tang Cheng 

ja Wu liang, Hiina RV). 


! 


Haalia filmilavastaja Giuseppe de Santis, kuulus neorealist («Kibe riis», 1949; «Ei ole rahu 
oliivipuude all», 1950; «Kell 11 Roomas», 1952), festivalil austajate keskel 


Nimekas festivalikülaline, ameerika filmilavastaja Stanley Kramer autogramme andmas. Tema 
tuumasõjavastase filmiga «Viimsel kaldal» («On the beach», 1958) lõpetati pärast athindade 
kätteandmist Moskva festival. 

Käesoleva ajakirjanumbri ilmumisajaks on mõödas ka Stanley Krameri 70. sünnipäev (29. 1X) 


Prantsuse filminäitleja ja -lavastaja Robert Hossein festivalikülalisena. 

Debüteerinud fifmirežissöörina 1956 («Pätid läh'vad põrgu»), on ta enamikus oma filmides, 
peamiselt thrillerites ja kriminaalfilmides, mänginud peaosi. Moskva festivalile tõi ta enda 
lavastatud V. Hugo «Hüljatute» klassikalise ekraniseeringu, kus seekord peaosas Lino Ventura. 


a Pa - m 


FIPRESCI (Rahvusvahelise 
Filmiajakirjandusühingu) 
AUHINNAD: Nikita Mihhal- 
kov — «psühholoogilise 
analüüsi peenuse ja atmosfääri 
pingestatuse eest» (konkursi- 
väline film «Tunnistajateta»); 
Manuel Gutierrez Aragon 
«süžee originaalsuse ja 
kujundusliku plastilisuse eest» 
(Hispaania konkursifilm 
«Deemonid aias»). 


Ühiskondlike = organisat- 
sioonide auhinnad leiab 
asjasthuvitatu ajalehest 
«Coserckan Kynetypa» 

28. VII 1983. 


«Onn juhuse läbi» («Bonheur d' occasion»), lavastaja Claude Fournier 
(Kanada): psühholoogiline armastustiim, tooniks paljulapseline töölis- 
perekond Teise maailmasõja aegses Montrealis; Gabrielle Roy Kanadas 
väga tuntud romaani «Tinaflöõt» (1945) ekraniseering. Pildil näitlejad 
Johanne McKay, Marilyn Lighstone, Thuryn Pranke, Mireille Deyglun 


«Harjusk» («Matlosa»), lavastaja Villi Hermann (Šveits). Pildil pea- 
osatäitja Omere Antonutti..Filmi pealkiri «Matlosa» viitab filmi kandvale 
ideele-— identsuse otsimisele, vöõrandumisele. Seletavas sõnaraamatus 
Matlosa: 1) harjuskid, kõiekaupmehed, noateritajad, tinutajad, vihma- 
varjumüüiad, korvipunujad, sulekogujad, linnupüüdjad, - kõietantsijad, 
vagabundid, rändajad, hulgused. 2) ilma kodumaata, ilma kindla elu- 
kohata. Näit. inimene, kes elab väljaspool ühiskonda 


«Vaatlejana Soomes» (»Sivullisena Suomessa»), stsenarist, režissöör ja 
operaator Antti Peippo (Soome). Dokumentaalfilm, mille aluseks on 
tsaariaegse Soome kindralkuberneri adjutandi Ivan Timirjazevi arvukad 
etnoloogilised fotod, tehtud soomlaste argielust 

A. Šogini fotod 


Kuldne «Vassa» 


«VASSA» («Bacca»). M. Gorki näidendi «Vassa 
Železnova» motiividel. Stsenarist ja režissöör G. 
Panfilov, operaator L. Kalašnikov, kunstnik N. Dvi- 
gubski, helilooja Y. Bibergan, helioperaator A. Has- 
sin. Osades: 1. Tšurikova, V. Medvedjev, N. Skoro- 
bogato, O. Mašnaja, J. Poplavskaja, V. Jakunina, 
V. Telitškina, Y. Bogatšov, A. Filozov, V. Sobolev, 
T, Kravtšenko, T. Kalistratova, Vanja Panfilov. «Mos- 
film», 1983. 1 seeria 1950 m, Il seeria 1843 m. 


Gleb Panfilovi film «Vassa» Inna Tšurikovaga 
peaosas'sai XIII Moskva rahvusvahelisel filmi- 
festivalil kuldauhinna. 

Näib, et selles tõigas polegi -ei imekspanda- 
vat ega ootamatut, on vaid loomulik heameel, 
sest tegemist on filmiga, mis väärinuks «kulda» 
ükskõik millisel rahvusvahelisel konkursil. Õnnit- 
legem siis «Vassa» andekat loomekollektiivi suu- 
re edu puhul. Kuid kas ainult? 

Sest selle grand prix' tagamaadesse põhja- 
likumalt süvenedes märkame huvitavate kine- 
matograaliliste protsesside peegeldusi, mil pole 
sugugi üksnes erijuhuse tähendus (näiteks, klas- 
sika ekraniseerimise probleem tänapäeval). 

Alustagem Moskva festivali teiste kuldau- 
hinnafilmide võrdlusest: Souheil Ben Barka er- 
gas film «Amokijooks» interpreteerib ühe terve 
maa saatust tervikuna, käsitleb Lõuna-Aafrika 
Vabariigi mustanahalise elanikkonna traagilist 
olelust, selle ühiskonna «sügavaid ja lepitama- 
tuid sotsiaalseid ja kultuurilisi vastuolusid. «Al- 
cino ja Condor», Nikaraagua noore filmikunsti 
esimene täispikk töö, mille lavastas Tšiili pagu- 
lasrežissöör Miguel Litfin, viib meid «leegitseva 
mandri» praegusaja käärivate sündmuste keeri- 
sesse, jutustab lüürilise tundetooniga sõjaaja 


laste pisaraist. Ning nende kõrval «Vassa» 
tema = ajalookauguse, kavatsetud - retrojahe- 
duse, peenendunud - psühholoogilisusega. .. 


«Vassa» on M. Gorki ammu kirjutatud (1936) 
näidendi uus versioon, kinematograaliline luge- 
mine, mille originaalsus ja värskus, tundub, peaks 
kätte paistma eelkõige meile, Gorki kaasmaa- 
lastele, kuna tunneme hästi sotsialistliku realis- 
mi alusepanija loomingut tervenisti, «Vassa Že- 
leznova» lavastustraditsioone, näidendi origi- 
naalpealkirja jne... Kuid ei! Gleb Panlilovi film 
põhjustas sama elavat ja tulist vastukaja, sama 
tugevat resonantsi kui aktuaalseid tänapäeva- 
probleeme käsitlevad filmid. Ja sugugi mitte 
üksnes kodumaise, nõukogude festivalipubliku 
hulgas. 


NEJA ZORKAJA 


Ilmselt on eespool: loetletud ja paljudele 
teistele festivalifilmidele peale ilmsete erine- 
vuste omane ka esteetiline hõimlus. Mulle näib, 
et selleks ühisjooneks on analüütilisus, 
nüüdisaja kinoekraani globaalne püüd tõsise 
sotsiaalse analüüsi poole. Mitte lihtsalt infor- 
matiivsus, kui köitev see ka tänase publiku jaoks 
poleks, mitte publitsistlikkus kui selline (siin 
oleks tänapäeva kinematograalial televisiooniga 
raske võistelda), vaid süvasondeerimine, objek- 
tiivne, võimalust mööda erapooletu, kui nii saab 
öelda, ja koguni — teaduslikult ausameelne elu- 
nähtuste analüüs. a 

Sellega haarabki publikut (arukat publikut!) 
Gleb Panfilovi «Vassa». Kogu režiilahenduse 
sihikindluse ja «angažeerituse», kogu Inna Tšu- 
rikova temperamendi ja hingestatud mängutund- 
likkuse juures on «Vassa» minu arvates eel- 
kõige objektiivse analüüsi katse. Analüüsitakse 
vene uuema ajaloo teatavat perioodi, konkreel- 
set sotsiaalset kihti, selle tekitatud inimiseloo- 
mu, täpsemalt — sotsiaalpsühholoogilist tüüpi. 
Selline oma keskkonna esindaja on ennekõike 
filmi peategelane Vassa Železnova, suure Volga 
laevaäri omanik, miljonär. 

Nagu filmi loojad oma intervjuudes (iseära- 
nis festivalijärgsel pressikonverentsil) on kordu- 
valt rõhutanud, tahtsid nad hoiduda lavastam- 
pidest näidendi miljöö kujutamisel, kus XIX sa- 
jandi kaupmeeskond on antud tumeda ja vaimu- 
pimeda kogumina (nagu mängitakse teatris vene 
klassiku A. Ostrovski draamasid ja komöödiaid). 
Nad lähtusid tegelase gorkilikust määratlusest: 
«inimlik naine». Ja tõepoolest: noor, peen, ka- 
hustes karusnahkades ja moodsates tualettides 
Tšurikova Vassa pole too võimukas vanaeit — 
kaupmeeskonna «pesade» ja «urgude» pere- 
naine. Ning mitte põrmugi ei meenuta kaup- 
meeskonna «pimeduseriiki» Železnovide eramu 
interjöör, mille seavad kaadrisse lavastaja, kunst- 
nik ning suurepäraselt filminud operaator L. Ka- 
lašnikov — see on juugend- või sezession- 
stiil, ent see on jugend ä la russe. 

Nagu paradiisilind, kirju ja fantastiline, sei- 
sab see maja kohmakalt suure vene jõe ääres. 
Veneetsia klaas, vitraažid, punane keraamiline 
põrand, liftikabiin. Ent lift liigub üles-alla käsi- 
vända abil, mida keerab turjakast talumehest 

«mehaanik». Ja «Peugeot», millega Vassa ringi 
sõidab, töötab sohvri, kohaliku meisterimehe 
käes «paremini» ilma ärakeeratud osadeta, mida 


«Vassar»: filmi reklaamplakat. 


näeb küll ette Prantsuse firma konstruktsioon ja 
patent. Maja kunstipärase noobli kontuuri taga 
(asi see tuhat rubla arhitektile visata!) on kul- 
tuuritus, matslus, purjutamine. 

Filmis taaselustatud «kummalise» vene kapi- 
talismi kujund on ilmekas ja oma tunnusjoontes 
täpne. Tõele au andes tuleb öelda, et see ei 
ilma filmi esmakordselt mitte «Vassas». Üle küm- 
ne aasta tagasi kompas Sergei Solovjov M. Gor- 
ki näidendi «Jegor Bulõtšov ja teised» ekrani- 
seerimisel sedasama teed. Mihhail Uljanovi män- 
gitud Kostroma kaupmees Bulõtšov polnud jõh- 
ker hallitanud provintslane, mingisugune monst- 
rum, vaid elegantne isand, euroopaliku klant- 
siga, nagu seda õieti olidki paljud vene töös- 
turid, vabrikandid ja kaupmehed, kõik need 
metseenid, kes innustusid kunstist; Savva Mo- 
rozovid, Mamontovid ja Konovalovid, kes tihti- 
lugu annetasid raha mitte ainult teatrite ehi- 
tamiseks, vaid teinekord — paradoksaalne küll — 
isegi revolutsioonivõitluse heaks. Ent Sergei So- 
lovjovi ja Mihhail Uljanovi püüet ei mõistetud 
tollal, film jäi huviorbiidist kõrvale, kadus märka- 
matult ekraanilt. Gleb Panfilovi «Vassa» otse- 
kui kinnistab, sanktsioneerib komplitseeritud 
kujundikeele kasutamist keerulistest ja mitte ühe- 
tähenduslikest nähtustest kõnelemisel. Arvan, et 
revolutsioonieelse Venemaa primitiivne, vul- 
gaarsotsioloogiline kujutamine ei ole ekraanil 
lihtsalt enam võimalik pärast sellist gorkilikku 
filmi. 

Panfilov kordab visalt, et lähtus Gorkist, ori- 
ginaalist. Ja lavastajal on õigus. Gorki, sajandi- 
vahetuse vene tegelikkuse suur tundja, oli kau- 
gel mustvalgest moraliseerimisesi ja manitsemi- 
sest. Ta kirjutas oma kaduma määratud kange- 
lasteks rikkad, andekad ja erakordsed natuurid. 
Selline on loomulikult ka tema Vassa. Sümpaa- 
tia, mida tajume Gorki dialoogi ridade vahelt, 
võtab Inna Tšurikova üle ja võimendab seda. 
Osavõtliku ja kohati ka südanthaarava siira mõist- 
misega annab näitlejatar edasi oma kangelanna 
üksildust, olles isiksusena ja individuaalsusena 
ümbritsevaist peajagu kõrgemal. Ainulaadne, ha- 
rukordselt originaalne näitlejatar Tšurikova an- 
nab oma Vassale tõepoolest heldelt omaenda 
inimlikku ja naiselikku andekust. Ja ometi Vassa 
Železnova, neiupõlves Vassa Hrapova (vene 
keeles kõlab see palju jämedakoelisemalt kui 
perekonnanimi Železnova, mis filmis kõrvale 
heideti, peljates assotsiatsioone «rauaga», st me- 
talliga), ilmub ekraanile vaid üksainus kord selli- 
sena, kes ta võinuks olla. Võinuks, kui ta hing 
poleks —hirmsalt väärastunud = hõlptulu-elust, 
egoistlikust ja halastamatust omanikumaailmast. 

See on hetk, mil nägemustes ilmub Vassale 
enesetapu sooritanud, sisuliselt tema enda ta- 
petud mees, kapten Železnov, kunagi ilus ja 
südi, nüüd tühine liiderdaja. Armustseen, mille 
Inna Tšurikova ja tema partner Vadim Medved- 
jev suurepäraselt esitavad, on ühtaegu kange- 
lanna surmastseen. Ja seda traagilisemalt ta kõ- 
lab: kui valguse kammerton, kui teise eksis- 


teerimisvõimaluse kujund. Ent Vassa tõeline 
maailm, tema kuningriik, mis vaataja silme ees 
filmipanoraamina möödub, on hingepimedik. 
See on tütarde degenereerumine nümfomaa- 
niks ja debiilikuks; äraostmised, tuhanderubla- 
sed pistised, varjamaks maja häbi: alaealiste 
raiskuajamine, suhted salapolitseiga; rähgatu, 
kooriv ja kurnav majapidamissüsteem, halasta- 
matu ekspluateerimine — ärgem peljakem neid 
tüütult tuttavaid sõnu, kui nad on tõesed. Vassa 
pole üksnes ohver, hirmsa maailma jäljend, vaid 
ka suurel määral selle looja, tema hukkumisele 
määratud Muusa... Selles on Gorki teose tra- 
gism, mida filmiversioon avab sotsiaalse ja kunsti- 
lise analüüsi halastamatu tõesusega. 

Oivaline näitlejaansambel, ehtne kinema- 
tograafiline kultuur — see on omane filmile 
«Vassa», lavastajaks Gleb Panfilov, režissöör, 
kes esmakordselt sai meil kõrgeima astme fes- 
tivali autasu. 


Neja Zorkaja (sünd. 1924) on Moskva filmi- ja 
teatriteadlane ja -kriitik. Lõpetanud 1947 Riik- 
liku Teatrikunstiinstituudi (GITIS) teatriteadlase- 
na, töötab ta NSVL Kultuuriministeeriumi Kunsti- 
ajaloo Instituudis filmiajaloo sektoris. Avalda- 
nud arvukalt kirjutisi (sh mitmeid raamatuid) nii 
meie kui ka välismaa filmi-, teatri- ja telekunsti 
arenguteede kohta. 

Käesolev retsensioon on kirjutatud meie aja- 
kirjale. 


Restoranimuusikast 


AVO TAMME 


Järgnevas mõtteavalduses tahaksin puudutada üht muusikaliiki, 
mis pole küll žanrina tunnustust leidnud, kuid millega üsna suur hulk 
pillimehi põhielatist või lisateenistust hangib ja milleta ilmselt läbi ei 
saa, — restoranimuusikat. Liidaksin põhimõtteliselt siia ka kohviku- ja 
varieteemuusika, kuna tegemist on lähedaste liikidega. Restoranimuusika 
on väga lai mõiste, millesse mahuvad nii rahvalaulu- kui ka klassikalise 
muusika töötlused ning nende vahele veel kõikmõeldavad tänapäeva 
levimuusika voolud, kaasa arvatud muusikal ja operett. Selle muusika 
põhifunktsioonideks - on olla meelelahutuslik ja tantsitav. Kolmanda 
loomuliku komponendina peaks siia kuuluma: olla rahvuslikult kultuuri- 
kandev. See võib esimesel pilgul tunduda liialdatud nõudena, kuid lähe- 
mal vaatlusel selgub, et restoranimuusika on üks kultuuritahke, mis ei 
ole küll suur, kuid asetseb üpris silmatorkaval kohal. Kuna meie linna 
külastab igal aastal üha rohkem inimesi nii Nõukogude- kui ka välis- 
maalt, siis on loomulik, et kasvab ka kohalike elanike vastutus hoida meie 
kultuurifassaad ja selle tagune puhtana. Valget peoülikonda kandes 
ollakse alati tähelepanelikum kui tavaliselt, sest sellel paistab iga ple- 
kike kohe silma. Ka meie linna külalised kannavad valget ülikonda (st oma 
kultuuri) ja hoiduvad seda määrimast. Nii tekib vastastikune lugupida- 
mine. Kui kujutada nüüd meie kultuuripilti valges ülikonnas, siis 
restoranimuusika on selles ehk kuue reväär. Sest vaevalt leidub turisti, 
kes jätaks õhtuse söömaaja vahele. Nii puutub ta igal juhul kokku ka 
restoranimuusikaga, millega ei ole meil asjad aga kaugeltki korras. 

Kes need siis on, kes seda muusikat mängivad? See on õige mitmelt 
elualalt kogunenud seltskond, keda ühendab suurem või väiksem musit- 
seerimisoskus. Sealt võib leida nii kõrgharidusega muusikuid kui ka 
neid, kes on end ise muusikas niivõrd arendanud, et suudavad pillidest 
talutavaid hääli kätte saada. Muidugi ei ole normaalne olukord, kus 
kõrge tasemega ja vilets pillimees peavad kõrvuti mängima, ja enamasti 
komplekteeruvadki kollektiivid enam-vähem võrdsetest muusikutest. 
See toimub tavaliselt siis, kui avatakse mõni uus asutus, kus vajatakse 
elavat muusikat. Selle muusikute grupi, või paremal juhul ansambli 
muretsemine jääb harilikult mõne ametniku või uue asutuse juhtiva 
töötaja juhusliku tuttava ülesandeks, kes tunneb mõnd pulmapillimeest, 
kes tema arvates nii ilusasti oskab pidutuju hoida. Tolle poole siis pöördu- 
taksegi: ole mees, organiseeri üks mürts-orkester, mis rahvast hästi 
kokku meelitab. Hakkavad kuupalka saama ja lisateenistust ka, kui oskavad 
rahvale meele järgi olla. Nii organiseerub uus muusikakollektiiv ja seni 
omaalgatuslikult pulmades mänginud pillimeestest saavad korraga elu- 
kutselised muusikud. Ettevõtlik ansamblijuht käib mõnes resforanis 
kuulamas, mida seal mängitakse. Küsib teistelt pillimeestelt laulusõnu 
ja noote või võtab lihtsalt kogu õhtu programmi kassetile ja kirjutab 
kodus nootidesse ümber. Noodioskuse puudumise korral õpitakse lood 
kuulmise järgi selgeks. Pealtnäha lihtne, aga ega see niisama kerge olegi, 
kui algõpetus kesine ja kogemusi vähe. Neid viimaseid aga koguneb 
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sest muusikust eraldada, kui kuulata neid standardseid restoranipalu 
mängimas. Kes on kes, selgub aga kohe, kui teha sellisele ansamblile üks 
korrektne ja originaalne seade ning paluda neid mängida, nagu noodis 
ette nähtud, rääkimata improviseeritud soolodest antud harmooniale. 

Kui asjamees, kelle ülesandeks ansambel organiseerida, tunneb 
juhuslikult mõnd elukutselist pillimeest, koguneb loomulikult asjalikum 
kollektiiv, kuid algrepertuaari hankimine käib ikka samamoodi. See- 
pärast ongi nii, et mis tahes Tallinna restoranis muusikapalad suurelt 
osalt kattuvad. Igal pool võid*kuulda «Valgeid roose». 


Kui ansamblit satub juhtima erksama loomuga mees, teeb ta sellega 
algul ka tööd, kuid see soikub õige pea, sest püüdlemiseks puudub ees- 
märk ja igaõhtune mängimine muutub varsti pillimeestele tavaliseks 
argitööks nagu mis tahes muu tegevus selle nimel, et ülalpidamist teenida. 
Siin ongi see saatuslik nullpunkt, kus inimeses sureb kunstnik. Iga kunst 
kaotab oma õilsuse, kui tema eesmärgiks saab rahateenimine, kuulsuse- 
janu või võimuiha. 

Aga mida siis kunstnik peab taotlema, kui raha, kuulsus ja võim on 
tabud? Kunstnikud teavad seda loomulikult isegi, see jutt on aga mõeldud 
neile, kes seda ei tea, kuid on juhuse või ka loogilise seaduspärasuse 
tõttu ametikohtadel, kust võib mõningaid asjaolusid muuta, anda kor- 
raldusi, käskida, aidata raskustest üle saada. Niisiis, kunstnikule on vaja 
tunnustust. Ta teeb oma tööd andumusega, sest see on talle eluline 
vajadus. Selle läbi saab ta väljendada oma tundeid, saab edasi anda oma 
esteetilist maailmapilti, seeläbi püüab ta paremaks muuta inimesi ja 
isegi ühiskonda. Enese kontrollimiseks ja oma kunsti mõju teadmiseks 
vajab ta tagasisidet, vastukaja — ning kui see on pooldav, võibki seda 
nimetada tunnustuseks. 

Tallinna restoranides, varieteedes ja kohvikutes töötab kokku 218 
muusikut, kellest 120-1 on muusikaline eriettevalmistus, neist 36 on kõr- 
gema muusikaharidusega, 73 pillimeest töötab nimetatud ettevõtetes 
põhikohaga. Kõik 218 muusikut on tarifitseeritud Tallinna Linna Kul- 
tuurivalitsuse poolt. Tarifitseerimisi korraldatakse umbes 2—3 aasta 
tagant. Erijuhtudel käib komisjon ansamblit kohapeal kuulamas. 

Nagu eespool öeldud, hangib iga ansamblijuht repertuaari kuidas 
oskab. Põhiliselt käib see nii, et lindistatakse raadiost soovikontserte, 
või siis mingeid erisaateid (džäss, rock, kantri jne). Erksamad reageerivad 
ka välismaiste raadiojaamade igakuistele hit-paraadidele ning kirjuta- 
vad maha soovitumaid lugusid. Nii võib välisturist lausa imestada, kui 
kuuleb Tallinnas samal kuul USAs populaarseimaks tunnistatud laulu. 
Esimesel pilgul võib see tunduda isegi meelitav, et näe kui kultuursed 
me oleme. Aga kui veidi järele mõelda, siis milleks tuleb turist näiteks 
Californiast Tallinna? Küllap selleks, et näha midagi erilist, et kuulda 
muusikat, mida neil ei mängita, et rääkida inimestega, kel on hoopis 
teistsugune ellusuhtumine. Kõndides mööda vanalinna saab ta kindlasti 
elamuse, astudes aga mõnda baari, kuuleb ta täpselt sama muusikat, 
mida ta on harjunud koduski kuulma. See tuleb lindilt ja on plaadistatud 
USAs. Meie restoranides kuuleb aga jälle samu laule, ainult tunduvalt 
viletsamas esituses kui Ray Charlesi, Tom Jonesi, Roberta Flacki oma, 
kuigi neid on püüdlikult jäljendada katsutud. Sama kehtib ka nõuko- 
gude poplaulude kohta. Tuleb meile moskvalane, kes on küllastunud 
Alla Pugatšova laulust, aga Tallinnas kuuleb ta ikka ja jälle samu lugu- 
sid ning kaugeltki mitte nii emotsionaalses esituses. Peaks vist olema 
selge, mida ma kirjutatuga öelda tahan. Kõlagu Tallinnas eesti muusika, 
et turistidele jääks ka muusikaline mälestus meie linnast. See on samuti 
üks Nõukogude Eesti kultuuri levitamise vahend. 

See on repertuaariprobleemi üks tahk. Teine ja proosalisem on, et 
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meie muusika noote nii vähe trükitakse. Kogumik «Laulge kaasa» ja 
«Repertuaarileht» — ning ongi peaaegu kõik. A. Oidi nim võistlus- 
kontserdi palad trükitakse alles pool aastat pärast nende tegelikku sündi. 
Siis on nood laulud juba oma aktuaalsuse kaotanud, sest need on ikkagi 
hooaja kaup. Ka on agaramad ansamblid rahva hulgas vastukaja saavu- 
tanud lood ammu repertuaari võtnud. Aga missuguse vaevaga see on 
teoks saanud! Passida, millal lugu raadiost või telerist tuleb, siis lindis- 
tada, lindilt maha kirjutada, teha seade ansamblile, noodid välja kirjutada 
ja siis lõpuks proov või otse noodist mängimine. Nüüd kerkib küsimus, 
kes selle töö peaks tegelikult tegema ja kes selle töö peaks kinni maksma? 
Loomulikult langeb kohe esimene pilk ansamblijuhile. Nõustugem. 
Kes' peaks maksma? Loomulikult restorani administratsioon. Aga ta ei 
tee seda. Teatmeteoses «Autoriõigus Eesti NSVs» (lk 145) on öeldud: 
instrumentaalseade (vaba) eest tasutakse 25—50 % algupärase teose 
tasumäärast. Algupärase laulu hind on teatmeteose järgi (lk 144) 40—150 
rubla. Ballaadi, romansi hind 50—200 rubla. Kui võtta aluseks mada- 
laim tariif 40 rbl ja madalaim protsent 25, siis tuleks restoranide administ- 
ratsioonidel tasuda orkestri iga mängitava pala seade eest ühekordselt vähe- 
malt 10 rbl, kuid seda tasu pole minu teada saanud veel ükski Tallinnas 
tegutsevatest restoranimuusika seadjatest, välja arvatud varieteeprog- 
rammide seaded. Seadete eest tasumisel tuleb arvestada ansambli koosseisu 
ja seade keerukust. Seepärast ongi hinnaks määratud suhteline sum- 
ma. Seda, palju konkreetne töö väärt on, peaks ütlema spetsia- 
list. Niisuguseid inimesi (asjatundjaid) aga teatavasti restoranides ei 
ole. Töö saab muidugi tehtud ja pealegi tasuta. Teatrites, filharmooniates - 
ja muudes elavat muusikat kasutavates asutustes tasutakse ju seade 
tegemise eest partituuri teksti pealt. Miks mitte restoranides? 

Olen kindlalt veendunud, et suur osa meid külastavaid turiste 
ostaks meelsasti suveniiriks kaasa kauni kujundusega albumi «Eesti pop- 
laul» '83, °84, '85 jne või A. Oidi nim võistluskontserdi võidulaulud '83 
või A. Oidi nim võistluskontserdi kõigi aegade võidulaulud jne. Loomu- 
likult ei tohiks neid väljaandeid trükkida pakkimispaberile ja juhusliku 
fotoga kaanel, nagu kümmekond aastat tagasi «Tippmeloodia» päevil 
tehti. Aga isegi sellised inetud ja aegunud trükised osteti ära. 


Kui jutt on restoranimuusikast, siis mõeldakse selle all tavaliselt 
laulu ja suurelt osalt see nii ka on. Kohalik publik on sellega koguni 
niivõrd harjunud, et instrumentaalpala ajal tantsima ei mindagi. Mitte 
et lugu huviga kuulataks, pillimuusikat ei peeta lihtsalt tantsimise väärili- 
seks. Kas pole paradoks? Kui mõnes Tallinna restoranis näeb ilma lauluta 
muusika saatel tantsijaid, siis võib umbes 90-protsendilise kindlusega 
väita, et need on turistid. Et laul on olnud enamasti kontserdimuusika, 
on vähemalt Euroopa maades kindlalt juurdunud tava. Meil kipub nüüd 
asi kardinaalset pööret võtma ja üheks põhjuseks on muidugi helivõi- 
menduse võidukäik, mis lubab lauljal oma häälega kõiki pille summutada. 
Ja lauljad ei jäta ühtki võimalust kasutamata, et seda teha. 


Asi ei ole ju tegelikult laulus endas, vaid mentaliteedis. Kõnealuselt 
muusikalt muud ei ootagi kui meelelahutuslikkust või tantsu saadet. 
Seepärast püüabki enamik ansambleid mängida vaid seda, mis para- 
jasti popp. Tantsulisele küljele ei pöörata üldse tähelepanu. Tänapäeval 
ei ole tantsurütm, tempo või taktimõõt mingi probleem. Kui juhtubki, et 
ansambel mängib näiteks ehtsat argentiina tangot, siis tantsijate ena- 
mik eelistab ikkagi standardset moeliikumist, mis annab vabaduse rea- 
geerida igale rütmile nagu süda lustib. Termin «peotants» kipub jääma 
ainult spetsiaalse ettevalmistusega = võistlustantsijate kasutusse. See 
kõik tingibki olukorra, kus restoranimuusika järgib üldise mentaliteedi 
lõtvumist. Probleem on selles, et niisugune olukord viib muusikute 


taseme alla. Kui pillimehed peavad täitma ainult tühist laulusaatja rolli, 
ei ole neil vaja pingutada, sest aplaus — kui see üldse tuleb — kuulub 
ikka lauljale. Mõningal määral aitas pillimeeste eneseväärikust taastada 
hiljutine VIAde buum, kus kõik laulsid kaasa, kuid üksteise jäljendamisega 
ei jõutud kuigi suurte saavutusteni, millist eesmärki ilmselt suur osa 
neist ei seadnudki. Tähtis oli kiire populaarsuse võitmine ja selle pealt 
teenimine. Kuidas ikkagi olukorda parandada? Kõige lihtsam vahend 
on muidugi mängida instrumentaalmuusikat. Et pillimeestel selle vastu 
huvi on, näitab hoogne osavõtt viimase aja kergemuusika üritustest 
(Tartu levimuusika päevad, kirjastuse «Valgus» baaris toimuvad džässi- 
õhtud jne), millest osavõtnud pillimeestest paljud ka restoranimuusikutena 
tegutsevad. Puudub aga-+stiimul. Teha annaks nii mõndagi, kui oleks 
ettevõtlikke, asjast huvitatud instantse. Selle vastu peaksid huvi tundma 
Rahvaloomingu ja Kultuuritöö Teaduslik Metoodikakeskus, Kultuuri- 
ministeerium ja võib-olla ka Toitlustustrust, sest suurem osa kõnealuseid 
ansambleid on just viimase otseses alluvuses, kuigi tema üldfunktsioon 
on teise suunaga. Üldiselt peaksid meie kultuuri eest vastutama kõik 
riiklikud asutused. Nende ' ridade kirjutajal on teada, et mõnes liidu- 
vabariigis ja suuremates linnades on loodud muusikute koondised, kuhu 
on registreeritud kõik tegutsevad pillimehed. Too organisatsioon tari- 
fitseerib, liigitab ja suunab muusikuid sinna, kus neid vajatakse. Ma ei 
tunne teistes liiduvabariikides tegutsevate muusikute koondiste struk- 
tuuri, kuid arvan, et niisugusesse organisatsiooni peaksid kuuluma ka 
kõik tõsise muusikaga tegutsevad pillimehed. See annaks selge ülevaate 
vabariigis tegutsevatest interpreetidest ja oleks neile ühtlasi toeks. On 
ju olemas Teatriühing, Kinoliit, Kirjanike Liit, *Heliloojate Liit, Kunst- 
nike Liit ja Kooriühing. Miks siis muusikud nii vaeslapse ossa on jäetud? 
Ei oleks ju Heliloojate Liidul mõtet, kui puuduksid interpreedid! Muusika 
on ülev, kuid mitte ainult nootides. Ta peab saama kuuldavaks ja see vägi, 
kes selle ime korda saadab, ihkab samuti tunnustust nagu heliloojagi. 
Andkem ka muusika mustatöölistele nende õigused! Olgu ka neil ühing, 
liit, koondis või ükskõik kuidas seda nimetada, peaasi, et nad oleksid 
grupeerunud. See tuleks kindlasti kasuks meie muusikale ja kogu kultuurile. 


Sellel koondisel peaks olema sõnaõigus ka helitehnika muretsemise asjus, 
millega on lood niisama kehvad nagu repertuaari hankimisega. Tundub, 
et restoranid pääsevad viimases järjekorras sellele varustusele ligi. 
Muidugi oleneb palju heast varustajast, kel on sidemed. Niisuguse varus- 
taja puudumise korral ei ole lootustki midagi saada. Olen ise seda okkalist 
teed käinud ja mõndagi saavutanud, aga neid võtteid, mida ma pillide ja 
võimendustehnika saamiseks kasutasin, ei sünni trükis avaldada. Kindel 
on aga, et kõige ausam oleks teha mingi küsitlus kõigi asutuste seas, kes 
helivõimendustehnikat vajavad, ja seada sisse kindel järjekord, näiteks 
nagu telefonijärjekord. Pingerida moodustuks mitte taotluste laekumise 


järjekorras, vaid vajaduse järgi, ja selle koostaks kompetentne komisjon. 


Ladudesse saabuvate instrumentide ja helitehnika kohta peaks ju kellelgi 
ülevaade olema ja teabe peaksid saama ka kõik järjekorras olijad. Oleks 
võidetud suur hulk aega ja närvipinget, mis praegu üksikute, omapead 
tegutsevate nn varustajate liikumiseks kulub; ka nende asutuste aega, kelle 
poole nad pöörduvad lugematute küsimustega: millal? mida? kui palju? 
saab. Seda kõike võiks korraldada muusikute koondis. 


Praegu on olukord niisugune, et pillimees on ainult laulu saateks 
vajalik. Instrumentaalmuusikat kuuleb restoranides vähe. Ansamblites, 
kus on palju puhkpille, tuleks neid julgemini kasutada. Tantsu seisu- 
kohalt oleks aga tingimata vajalik, et igal ansamblil oleks repertuaaris 
vähemalt kümmekond eri rütmiga tantsu nagu foks, aeglane foks, tango, 
samba, rumba, valss, aeglane valss, rock, slow-rock, polka, charleston jne 


ja et neid igal õhtul mängitaks. Tegelikkuses kuuleb aga Tallinna 
restoranides õhtu jooksul heal juhul nelja eri tantsu ja need on 90 %, 
rocki ja slow-rocki segu, sekka mõni valss ja midagi kantrirütmi taolist. 
Olen kindel, et paljude lugude kohta ei oska pillimehed isegi öelda, mis 
tants see olla võiks. Ülevaatusel aga tantsulisuse nõuet ei esitatud, 
kuigi enamik ansambleid just selles funktsioonis tegutseb. 

Ülemaailmselt on tavaks, et restorani või mõne muu sellesarnase 
asutuse nimi peegeldaks ka seda, mida seal pakutakse. Niisuguste nimede 
puhul nagu «Tuljak», «Viru», «Kungla», «Kännu Kukk» peaks olema 
ka muusika rõhutatult rahvusliku koloriidiga. «Kalinka» ja «Moskva» 
võiksid venepärast muusikat pakkuda. Selles osas valitseb meil täielik kaos. 
Teistes liiduvabariikides on mitmel pool sellele rõhku pandud. Esinetakse 
koguni rahvarõivais ja rahvapillidel. Meil on aga nii, et isegi rahvusliku 
nimega restoranis lauldakse halvas eesti keeles («Kungla»). Ka selliste 
asjadega peaks tegelema muusikute koondis. 


Ütles ju Karl Vaino oma kõnes Heliloojate Liidu juhatuse pleenumi 
ajal Tallinnas: «Meil pole hoopiski ükskõik, missugune muusika kõlab 
magnetofonilintidelt ühiselamutes, koolide ja ülikoolide puhkeõhtutel, 
diskoklubide plaadimängijatelt. Ja kui me nende paljude helide hulgast 
ei taba enam lapsepõlvest tuttavaid meloodiaid, ei kuule enam ainsatki 
emakeelset sõna, kas ei tähenda see siis, et küllaltki oluline osa emotsio- 
naalsest elust on usaldatud võõrastesse kätesse? Ja kas ei ahene sellega 
mingil määral ka meie ideoloogilise mõju sfäär?» Julgen laiendada seda 
mõtet ka restoranimuusika kohta käivaks, sest ka see kuulub sama ideo- 
loogilise suuna alla. 

Ma ei taha öelda, et nimetatud restoranides tuleks ainult rahvuslikku 
folkloorset muusikat mängida, aga suurem osa nende restoranide 
ansamblite repertuaarist peaks olema meie tänapäeva eesti heliloojate 
looming ja mitte ainult ühes standardses seades, mida kõik ülejäänud 
kopeerivad, vaid iga ansambel peaks olema võimeline tegema oma 
originaalse seade. Selliste seadete õnnestumist peaks hindama ka reper- 
tuaarikomisjon. Suurepäraseks näiteks selle kohta, mida annab teha täna- 
päeva eesti levimuusikaga, võiksid olla Arvo Pilliroo seatud Valter Oja- 
kääru palad, mida sai kuulata kirjastuse «Valgus» baaris möödunud 
hooajal. Need oleksid väärt, et neid trükis avaldada ja kasutada kui 
õppevahendit. 

Häid, levimuusika orkestreerimise saladusi tundvaid spetsialiste meil 
praegu ei ole. Suurima asjatundja Uno Naissoo varase lahkumisega tekkis 
ka oluline vaegus sellekohase õpetuse andmisel. Tema juhendamisel tegut- 
ses Heliloojate Liidu juures noorte autorite sektsioon, kust oli alati 
võimalik hüva nõu saada ka seadete tegemiseks. Niisugust konsultat- 
siooni oleks hädasti ka restoranimuusikuil vaja. Veel võiks korraldada 
mõne lühikursuse, millest. osavõtt oleks kõigile ansamblijuhtidele või 
seadete tegijaile kohustuslik. Elu näitab, et mitte kaugeltki kõik, kellel on 
kas või muusikaline kõrgem haridus, ei ole suutelised korrektseid seadeid 
tegema. Igas ansamblis peaks vähemalt ühel inimesel asjast aimu olema. 
Selles osas on isetegevuslasedki paremas olukorrras, neile korraldatakse 
vähemalt konsultatsioone ja seminare. Suur osa restoranimuusikuid on 
aga isehakanud professionaalid. Nad ei kuulu kellegi hoolduse alla, katsugu 
ise hakkama saada. Ja kuidagi on saadudki. 


Restoranide administratsioonid suhtuvad pillimeestesse üldiselt nii, nagu 
poleks tegu töötajatega, vaid kergemeelsete haltuuritsejatega, kes teeni- 
vad palju ega tee peaaegu mitte midagi kasulikku. On ju pillimeeste palgad, 
võrreldes näiteks ettekandjate omadega, suuremad. Sellelt pinnalt on 
tõusnud vaidlusi, mis ei leia kunagi kompromissi, kuigi asi peaks iseene- 
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kümneid aastaid harjutamist (rääkimata andest), ettekandjaks võib 
saada mõne kuuga. Siis veel ühest probleemist, millest avalikult ei 
räägita, kuid mis ometi eksisteerib. Mõne restorani juhid liigitavad pilli- 
mehi nende ebaausate teenindustöötajate kilda, kes arvele juurde kirju- 
tavad või viina sisse vett kallavad, sest pillimehed mängivad eritasu eest 
lisapalu, mida külastajad neilt tellivad. Ka seda ei ole raske seletada. 
Pillimehed lihtsalt müüvad oma kunsti soovijatele ega sunni seda kel- 
lelegi peale. See on antud juhul nagu eriteenus, nagu näiteks õhtusöögi 
tellimine hotellituppa, lisatasu eest. Mingi pettusega siin tegemist ei 
ole. Sellele lisapalade mängimisele õn võimalik panna tulumaks, et asi 
oleks õiglane ja aus. Sellisel juhul võiks orkestrijuht anda tellijale pileti 
või tšeki vastava summa saamise kohta. Müüdud pileti pealt läheks teatud 
protsent restoranile. Õiglane ja tulus nii ühele kui teisele! Üks tuntud 
muusik lausus kunagi ühe sellise vaidluse ajal: «Kui restoranil on plaan 
täis, on põhjuseks hea köök. Kui asjad on halvad, rahvast ei käi, on süüdi 
orkester!» Et niisugused kanakitkumised ära jääksid, mis oleks mõlemale 
poolele kosutav närvipuhkus, oleks vaja ikka sedasama muusikute koon- 
dist, kes üüriks restoranidele ansambleid. See oleks kasulik ka restorani- 
dele. Langeks ära helivõimenduse muretsemise ja korrashoiu probleem, 
ka palgamaksmine pillimeestele käiks koondise kaudu. 

Oleks vist liialt palju tahetud, kui sooviksin, et ajakirjanduses peegel- 
duks ka restoranimuusika tase meie linnas. Kuigi restoraniansamblite 
ülevaatus, mis nii harva toimub, vääriks päris kindlasti ka ajakirjan- 
duses äramärkimist. See oleks 218 pillimehele kui mitte tunnustus, siis 
vähemalt tähelepanuavaldus. Mälus taastub vaid õrn jälg kahest artiklist 
viimase kümne aasta jooksul. Ühes oli juttu kunagisest kontrollreidist 
Tallinna restoranidesse, kus pandi rõhku helitugevuse mõõtmisele. 
Teine, arvustus «Sirbis ja Vasaras», võttis vaatluse alla põhiliselt varietee- 
programmid. Tähelepanuväärseks leevenduseks suurele ruumipuudusele 
muusikaliste artiklite trükkimisel on muidugi ajakirja «TMK» ilmuma 
kakkamine, kuid aktuaalsed muusikauudised jõuavad ka siin ikka allõs 
siis lugejani, kui sündmus ise ammu unustusse vajunud. Seda kiiret 
reageerimist ei saagi ajakirjalt nõuda, aga operatiivsemat ju pole. Tavalise 
päevalehe jaoks ei ole jälle muusika nii tähtis probleem, et seal saaks 
täispika arvustuse avaldada. Kust saavad siis muusikud selle tagasiside, 
selle tunnustuse, mille nimel nad töötavad? Saalist, seda muidugi, kuid 
asjalik kriitika on see, mis aitab enese üle otsustada, mitte ainult aplaus. 
Aplausita ei jäeta naljalt kedagi. Meie publik on ju alati nii takti- 
tundeline. 

TOIMETUSELT. Restoranimuusika on ala, millele meie ajakirjandus on seni väga vähe 


tähelepanu pööranud. On ju palju inimesi, kellele olmemuusika on ainus kokkupuude muu- 
sikaga. Seepärast ootab toimetus ka edaspidi sõnavõtmisi teemal elu ja muusika. 
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Muusikaaednikud 


«Hortus Musicus», üks väheseid Nõu- 
kogude Liidus tegutsevaid varajase muu- 
sika ansambleid, jättis seljataha oma 
kümnenda kontserdihooaja. 1972. aastal 


toimus Kiek in de Kökis konservatoo- 
riumi esimese kursuse viiulieriala üli- 
õpilase Andres Mustoneni eestvedamisel 
esimene kontsert. See oli algus. Kümne 
tegevusaasta sisse on mahtunud väga 
palju. Ajaloolisest muusikaruumist vaa- 
datuna on «Hortus Musicuse» vahendu- 
sel kõlanud Euroopa kultuurmuusika 
oma tekkest - hilisrenessansini — välja. 
Ettekandel on olnud ka üksikuid barokk- 
ajastu meistreid ning on oodata, et süve- 
nemine sellesse ajastusse seisab veel ees. 
Suurem osa kontserdilavadel kõlavast 
on leidnud tee ka heliplaatidele, mida 
tänaseks on juba üheksa ilmunud ja mui- 
dugi ilmub veelgi. Konkreetsete ajastute 
muusika jäädvustamine plaatidel on üks 
tähtsamaid lülisid ansambli tegevuses, 
iseärasuseks vahest ehk asjaolu, et on 
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sest. Iga plaat kujutab terviklikku prog- 
rammi, nii nagu see võiks kõlada ka 
kontserdilaval. «Hortus Musicuse» laial- 
dane ning tihe kontserditegevus on kind- 
lustanud ansambli esinemisteks parimad 
kontserdisaalid Nõukogude Liidus. Osa 
on võetud mitmetest rahvusvahelistest 
festivalidest nagu Helsingin juhlaviikot, 
«Bratislava sügis», Dubrovniku festival, 
Plovdivi festival jt. Kontserditurneed on 
viinud mitmesse Euroopa riiki: Soome, 
Inglismaale, Itaaliasse ja Rootsi — vas- 
tuvõtt on olnud igal pool väga soe. 
Praegu on ansamblis 12 liiget: 5 laul- 
jat — Helle Mustonen, Marje Tralla, Riho 
Ridbeck, Jaan Arder ja Joosep Vaher- 
mägi ning 6 instrumentalisti — Imbi 
Tarum (klavessiin), Tõnis Kuurme (pom- 
mer, flöödid), Vallo Tarum (pommer), 
Peeter Klaas (viola da gamba), Raivo 
Tarum (tsink), Neeme Punder (flöödid), 
ja Andres Mustonen (viiul, vioola), kes 
on ühtlasi nii ansambli asutaja, juht kui 
ka kiirgavaim isiksus selles muusikaaias. 
Abijõududena tegutsevad veel Tiit 
Tralla, kes hoolitseb lauljate hääleseade 
eest, ning kunstnik Riina Babitševa, kes 
kujundab konkreetsete ajastute kohased 
esinemiskostüümid, kuna «Hortus Musi- 
cuse» kontsert on pigem kompleksne 
programm vastava ajastu muusikast, 
hõlmates peale originaalinstrumentidel 
esitatava ka vastava ajastu atmosfääri. 

«Hortus Musicuse» vaieldamatu edu 
nii meil kui ka mujal näitab ühelt poolt 
muidugi, kui suureks on kasvanud ini- 
meste kontaktivajadus varajase muusi- 
kaga (on ju vanamuusikaansamblid 
Euroopas sajandi teise poole ilming), 
teiselt poolt ettekande kõrget taset, kui 
kriteeriumiks võtta. nii kõlalist origi- 
naalilähedust kui ka võimet seda muusi- 
kat seestpoolt lahti mõtestada. Muidugi 
ei pretendeerita sealjuures esitatava 
ainuvõimalikule autentsusele, kuigi hoi- 
takse silma peal ka vastava ala muusika- 
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»Hortus 
J. Arder, P. Klaas, I. Tarum, H. Mustonen, J. Vahermägi, T. Kuurme. 


Musicus» esinemas televisioonis. 


teaduslikel töödel ja ajaloolistel trak- 
taatidel. Kuid kas pole kummaline, et 
tegelikult ei kasva «Hortus Musicus» 
üldsegi mitte antud kultuurisituatsioo- 
nist välja. Õigem oleks vastupidisest 
rääkida — kogu oma olemusega «Hor- 
tus» hoopis vastandub sellele. Praegu 
on mitmete sajandite möödudes muidugi 
raske öelda, kuidas täpselt see muu- 
sika kõlas, selleni võib jõuda vaid tolle- 
aegset kunsti- ja kultuurisituatsiooni 
seestpoolt avades. Seega mitte keskaja 
ja renessansiajastu muusika sisse 
elades, vaid selle muusika sees ela- 
des. Andres Mustoneni sõnade kohaselt 
on «Hortuse» kogu tegevus ansambli 
liikmetele elu ja filosoofia kooliks. Töö- 
tada «Hortuses» tähendab ju elada selle 
muusika sees, lasta endasse toimida ja 
oma isiksust kujundada. On selge, et kõige 
suuremaks takistuseks saab siin meie 


Vasakult: 


V. Tarum, A. Mustonen, R. Ridbeck, M. Tralla 


P. Sirge foto 


maailmapilt, mis on keskaja ja renes- 
sansiajastu vaimumaailmale paljus vas- 
tandlik, maailmapilt, mille olemuseks on 
arenguidee ja sümboliks sekundiosuti. 
Kunst ei ole mitte isoleeritud, vaid süntee 
tiline tunnetus. Seeläbi saab mõistetavaks, 
miks meie ei kuule vanas muusikas enam 
seda, mida tolleaegsed inimesed — oleme 
harjunud kuulama informatiivselt, otsi- 
ma ja leidma individualiseerivat alget 
muusikas — asju, mis olid nii keskaja 
kui ka renessansiajastu kunstitunne- 
tusele täiesti võõrad. See, et me kõike 
läbi ego vaatleme ja kõikjalt kunstis 
ego't otsime, muudabki kahe maailma- 
pildi vastanduse alternatiivseks — meile 
on tähtis eristumine üldisest, tolleaegse- 
tele inimestele sulandumine üldisesse. 
Kunstniku individuaalsus neid ei huvita- 
nud. Miks see nii oli, selleks tuleb lahti 
mõtestada V—XV sajandini valitsenud 
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arusaamad ajast, kõiksusest ja ruumist 
ning jõuda kosmoloogilise muusikatõl- 
genduse mõistmisele, nagu seda mõistsid 
keskaja muusikateoreetikud. 

Kogu keskaja muusikaesteetika lähte- 


punktiks on Tooma neoplatonisti 
Boethiuse (480—524) klassifikatsioon, 
mille suurus omas ajas seisneb selles, 
et ühtsesse kosmoloogilisse süsteemi on 
haaratud nii universum, inimene kui ka 
muusika. Boethiuse järgi esineb muusika 
kolmel hierarhilisel tasandil: kõiksuse 
sfääride muusikana (musica mundana), 
inimese vaimu ja keha harmooniast tin- 
gitud muusikana (musica humana) 
ning inimtegevuse tulemusena - sün- 
dinud muusikana (musica instrumenta- 
lis). Seega sai harmoonia keha ja vaimu 
ning inimese ja kõiksuse vahel igasuguse 
kunstiloome eeltingimuseks. Tähtis pol- 
nud mitte see, kuivõrd looja oma indi- 
viduaalsust avab, vaid kui lähedale tema 
kunst kõiksustervikule jõuab ning kui- 
võrd ta sellega vastavuses on. Paradok- 
saalseks tõigaks on aga asjaolu, et kos- 
moloogiline muusikateooria jõuab oma 
kulminatsiooni renessansis, ehkki renes- 
sansi olemus näiliselt eeldaks justkui 
vastupidist. Renessansi suurim muusika- 
teoreetik Zarlino (1517 —1590) kirjutab: 
«Kui jumala maailm on loodud täis 
harmooniat, siis on vaim meis samuti 
harmoonia põhjuseks, kuna jumal lõi 
inimese (mikrokosmos) vastavuses maa- 
ilmaga (kosmos)» 4«Le Institutioni har- 
moniche» I)' Edasi areneb see idee kuni 
funktsionaalsuse tekkeni XVII sajandil. 
Selle sajandi mõtte kõrgpunkt Johannes 
Kepler kirjutab traktaadi «Maailma har- 


' Myseikanbnan scrernka 3anaano-Esponeiickoro 
cpeiHeBekoBba HW BOosposcaenma. M, 1966. 


moonia» («Harmonices mundi», 1619), 
kus muusika on elementide harmoonia, 
astroloogia ja geomeetria kõrval üheks 
kõiksusharmoonia komponendiks. Siin 
on peidus aga ka suurte muutuste esi- 
mesed tundemärgid — oli ju Kepler 
esimene, kes võttis tarvitusele duuri 
ja molli mõiste. 

Muuseas, paralleele võib siin tõmmata 
ka kujutava kunstiga keskaegses Euroo- 
pas. Tahvelmaalis (euroopalik vaste 
ikoonimaalile) puudub teatavasti pers- 
pektiiv, proportsioonid on meie mõistes 
ebaloomulikud. See on tõesti nii, kui 
me vaatame asja oma ego vaatenurgast. 
Kui me aga loeme skolastilist jumala- 
definitsiooni, mille järgi jumal on sfäär, 
mille keskpunkt on kõikjal ja pind mitte 
kusagil, on kõik kõige paremas korras — 
kõiksuse jaoks pole ju perspektiivi ole- 
mas.” Sellise objektivismi vasteks muusi- 
kas oleks ehk lineaarne kontrapunkt, 
kus iga kulgev hääl on iseseisev ja 
võrdne teistega. Seetõttu võiks lugeda 
perspektiivi kasutuselevõttu maalikuns- 
tis analoogiliseks nähtuseks funkt- 
sionaalsuse ja dünaamika tekkega muusi- 
kas (1638. a võtab Mazzocchi esimest 
korda tarvitusele dünaamikamärgid) — 
objektivismi kultuuripilt hakkab asen- 
duma subjektivismi maailmaga. Algas 
individuaalsuste - väljaselekteerimise 
ajastu, millega kaasnes ka ajakontsept- 
siooni muutumine, kuna indiviid on aja- 
liselt lõplik nähtus, keskaja inimesele 
oli aga maine elu vaid sissejuhatuseks 
hauatagusesse eksistentsi. Seeläbi saab 
ka mõistetavaks, miks lõputult voola- 
vast lineaarsest muusikast hakkab kuju- 
nema dramaturgiliselt arhitektooniline, 
lõplik muusika, mis oma arengus on 
kõrgpunkti leidnud ilmselt meie sajandil. 
Ning vaevalt on kunagi varem seisnud 
Euroopa muusika kaugemal rahust ja 
ülenemisest, kõigest sellest, mille väljen- 
dajaks ja kandjaks kesk- ning renessansi- 
ajastu muusikakultuur oli. 

«Hortus Musicuse» kui kaheküm- 
nenda sajandi saadiku ees seisev konk- 
reetne ülesanne on kirjeldatud esteetilis- 
filosoofilisest maailmast lähtudes tuua 
meieni vastavate ajastute helidemaailm, 
kusjuures see toimub seda autentsemalt, 
nii paradoksaalne kui see ka ei tundu, 


Vi. Fypesmnu, Kareropun cpennesekorpoli KyJlb- 
Typti, M, 1972. 


mida vähem jääb ruumi omapoolsele 
tõlgendusele. Muidugi ei tule selle all 
mõelda kuiva, muuseumihõngulist repro- 
dutseerimist, mis paraku ka enam võima- 


lik. ei ole. Andres Mustoneni sõnade 
kohaselt on mõiste «interpretatsioon» 
kasutamine muusikapraktikas üldse 


kohatu, kuna selle all mõistetakse interp- 
reedi isiku avamist kunstis, ometi peaks 
ideaaliks olema ikkagi heliteose enda 
objektiivne avamine. Pealegi on interp- 
reedi ja publiku vaheline kontakt saa- 
nud kahel viimasel sajandil teistsuguse 
sisu kui varem, praegu võime rääkida 
nii-öelda «otsekontaktist», kus ettekanne 
on suunatud vahetult publikule. Vara- 
semate sajandite vaimuliku muusika 
ettekandel, seega ajastul, kus aktiivne 
ilmalik kontserdipraktika oli veel tund- 
matu, oli muusik (kas organist, lauto- 
mängija või koorilaulja) üks kultuse 


läbiviijaist, üks pühitsetuist, muusika ise 
oli orgaaniliselt lülitatud rituaali koos- 
Ettekandel kõlanud muusika oli 


seisu. 


tegelikult suunatud ülenemisele nagu 
kogu sakraalne rituaalgi. Arvata võib, 
et just sellel tasandil toimus ka kogu- 
duse osasaamine muusikast. Muuseas, 
kõne all olevate sajandite ilmalik- 
rahvalik muusika ei tundnud samuti 
teravat piirjoont pillimehe ja kuulaja 
vahel, see võis olla vägagi kõikuv. Ka 
«Hortus Musicuse» lavaline tegevus 
näitab, kuivõrd on seda iseärasust arves- 
tatud — musitseerimisega kaasnev liiku- 
mine ning konkreetsest ajastust lähtuv 
esinemisriietus aitavad seda piirjoont 
veidi ebamäärasemaks muuta. Komp- 
leksne lavategevus tugineb tõdemusele, 
et kunst on sünteetiline, mitte isoleeritud 
tunnetus, seega pisiasju siin ei ole. Kõik 
on oluline — strihhidest alates ja 
lõpetades tooliga, millel muusik laval 
istub ning mis raamatut ta kodus loeb. 
Kümneaastase kontserditegevuse jooksul 
on «Hortus Musicusel» tulnud mängida 
kõige erinevamais tingimustes ning 
Andres Mustoneni kinnitust mööda 
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nõuab sobimatu interjöör ansamblilt 
üldjuhul suuremaid jõupingutusi pub- 
liku muusika sisse toomiseks. 

Viimasel ajal on «Hortus Musicuse» 
tegevus hakanud leidma veelgi mitme- 
külgsemaid avaldumisvorme kui seda 
võimaldab kontserttegevus lavalaudadel. 
Sagenenud on esinemised televisioonis 
(«Reklaamiklubi»). «Hortus Musicuse» 
initsiatiivil toimuvad suvised vanamuu- 
sikaseminarid Viljandis, mis peale muu- 
sikute tõmbavad kaasa ka teisi keskaja 
kultuuriga kontaktis olevaid inimesi. 
1982. aasta lõpul asutati Heliloojate 
Liidu juures Varajase Muusika Klubi, 
mille tegevus toetub samuti «Hortuse» 
vaimsele eestvedamisele. Väga palju- 
tahulised on võimalused, mis avanevad 
muusikaaednikele, väga kaugele on jõud- 
nud helid, mis nüüd juba üle kümne 
aasta tagasi kõlasid Kiek in de Kökis 
esmakordselt. 


Teatrigloobus 


USA: New Yorgis kujunes möödunud hoo- 
aja üheks kesksemaks sündmuseks lõuna- 
aafriklase Athol Fugardi «Isand Harold ja 
tema poisid», mis võitis kolm «Tony» au- 
hinda, sealhulgas ka parimale näidendile 
määratu. Märgitakse, et lavastajana on au- 
tor osanud oma teose kõigis registrites 
kõlama panna, läbi välise lihtsuse jõuavad 
saali peenimadki sisunüansid. 

Näidendi tegevus leiab aset 1950. aastatel 
ühes Port Elizabethi kohvikus, teema on 
universaalne. Sam ja Willie on mustanahali- 
sed kelnerid, kes eesriide tõustes valmistuvad 
peatselt algavaks tantsuvõistluseks, samal 
ajal ruume korda sättides. Sam (keda ke- 
hastab Zakes Mokae) on arukam ja koge- 
num. Ta on tantsuvõistluste veteran ning 
on siit-sealt mitmeid elutarkusi omandanud. 
Willie (Danny Glover) on aeglasema taibuga, 
alandlikum, sarnanedes enam kõigi teiste 
apartheidi ohvritega. (Muide, seda kuri- 
kuulsat sõna ei mainita terve tüki jooksul 
kordagi; see on lihtsalt enesestmõistetav ja 
sellega ollakse harjunud.) Kolmas tegelane 
on kohvikuomanike poeg Hally (Lonny Price), 
kes tunneb mõlemat juba varajasest poisi- 
east, mil ta oli tihti Sami tuppa põge- 
nenud vanemate eest kaitset otsima või 
niisama juttu puhuma. 

Kogu 100-minutise, vaheajata näidendi vältel 
helistab Hallyle aeg-ajalt ema, kes on läi- 
nud haiglasse abikaasat külastama. San- 
distunud, alkohoolikust pereisa nõuab visalt, 
et-ta koju tagasi toodaks. Hallys tärganud 
enesehaletsus ja kibedus viivad ta paanikasse 
ning ta hakkab oma viha välja valama 
Sami peale, kes on talle tihti olnud isa ase- 
mel. Ta alandab ja mõnitab vana neegrit 
ning lõpuks sülitab talle isegi näkku. 
Nüüdsest peale, kinnitab Hally, hakkavad nad 
teda hüüdma «isand Haroldiks». Sam teeb 
veel viimase katse, et endist vahekorda 
taastada, kuid Hally enesepõlgus on liiga 
suur, et seda lubada. Ainult rünnakud oma 
endise sõbra vastu, kes on tegelikult võimetu 
ennast kaitsma, pakuvad talle mingit vääras- 
tunud rahuldust. 

Kriitika konstateerib, et «Isand Haroldi» 
lõppjäreldus on üks mõjukamaid, mida 
Broadwayl viimastel aastatel nähtud, ja seda 
eelkõige tänu autorimõtte täpsele edasi- 
andmisele näitlejate poolt. 


Kunstiteater Tallinnas 


VESTLUSRING 


21. juunist kuni 7. juulini 1983. a 
andis Tallinnas RAT «Estonia» saalis 
külalisetendusi M. Gorki nim. Akadeemi- 
line Kunstiteater (MHAT). Viie lavastu- 
sega anti 21 etendust, mida jälgis ca 
15 000 inimest. Külalisesinemiste lõppedes 
palus toimetus vestlusringi Eesti NSV 
Kultuuriministeeriumis teatritööd juhti- 
vad ja organiseerivad spetsialistid, kes 
olid vahetult tegevad gastrollide läbi- 
viimisega ning tutvusid kõigi lavastus- 
tega. Juulikuises vestlusringis osalesid 
Eesti NSV — kultuuriministri = asetäitja 
JAAK VILLER, Teatrite Valitsuse juha- 
taja filosoofiakandidaat MÄRT KUBO, 
repertuaarikolleegiumi peatoimetaja 
VILJO SALDRE ning - repertuaari- 
kolleegiumi toimetajad kunstiteaduste 
kandidaat KADI VANAVESKI, LILIAN 
VELLERAND ja JAAK ALLIK. Ees- 
märgiks oli kõrvutada muljeid Kunsti- 
teatri lavastustest ning tõmmata sealt 
paralleele eesti teatri tänase situatsioo- 
niga. 


L. Vellerand: Niisuguste suurte ja 
oluliste  külalisetenduste puhul hakkab 
alles tagantjärele paistma saadud cla- 
muste eredus ja laval nähtud karakterite 
sügavus. Praegu tundub küll, ct saime 
väga huvitava kunstilise kogemuse, kuigi 
etendustel oli ka igavaid hetki. 

J. Allik: Tänasele MHAT-ile mõeldes 
meenub mulle celkõige Tallinna-etenduste 
eel peetud pressikonverents, kus teatri 
kirjandusala juhataja A. Smeljanski tea- 
tas uhkusega, et peanäitejuht Oleg Jef- 
removi töötamise ajal (alates 1970. a) 
pole teatri mängukavas olnud - ühtegi 
mõttetut, nõrka ega tühist näidendit. 
Samas heitis veteran Mark Prudkin nii 
Kunstitcatrile kui ka kogu Nõukogude- 
maa teatriclule ette  ülipealisülesande 
unüstamist, selle vähesust, mille nimel 
ja mille väljendamiseks läheb näitleja 
lavale ning lavastaja istub - režiipulti. 
Tallinnas nähtu põhjal võib öelda, cf 


mõlemad iseloomustused, tegelikult kaks 
äärmust, Kunstitcatri puhul tõepoolest 
kehtivad. 

K. Vanaveski: Nähtud viie etenduse 
põhjal võib veenduda, ct teatril on kindel 
alumine piir, kust madalamale = mingil 
juhul ci laskuta. Meic ees oli kindla 
intelligenisusastme ja vaimsusega icater. 
Ja eks näita külalisetenduste repertuaari 
valik ise ju samuti teatri taset ja taotlusi. 
Viic lavastuse hulgas polnud ühtegi, mis 
oleks olnud sisuliselt ebaõnnestunud või 
ainult kommertsedule suunatud. 

J. Allik: Ja ometi on mitmetest cel- 
mistest Moskva teatrite külalisetendustest 
jäänud terviklikum ja võimsam mulje. 


Ma meenttaksin Leninliku Komsomoli 
nim: Teatri külaskäiku 1966. aastal 
A. Elrose - lavastatud = «Kajaka» = ja 


«Moliöre'iga», Taganka teatri gastrolle 
1975. a, «Sovremenniku» (1976) ning 
Malaja Bronnaja (1978) teatri esinemisi. 
Võib-olla on see subjektiivne ning seotud 
isikliku teatrivaatamise tihenemisega ja 
sellega koos ka küllastatuse kasvuga, 
kuid siiski tuleb tunnistada, et arvatavasi 
väiksem huvi ja elevus valitses Kunsti- 
teatri suhtes ka vabariigi teatriringkonda- 
des. Ilmselt vajaksid saadud õppetunnid, 
nähtu plussid ja miinused kommentee- 
rimist lavastuste kaupa. 


A. Tšehhovi «IVANOV», 
(lavastaja 0. Jefremov) 


J. Allik: Ma julgen otse välja õelda, 
et selline klassikatõlgendus, kus selge 
ja kaasaegne kontseptsioon puudub, mulle 
olulist elamust ci paku. = Kunstiteatri 
«Ivanovit» vaadates meenus mulle A. Ša- 
piro lavastus Riias, - mida küll palju 
kritiseeriti, kuid mis oma teravdatusega 
jättis ometi kustumatu mulje. Kunsti- 
teater näitas korralikku klassikat, milles 
puudus mind haarav läbiv mõte. 


30 jeni 


L. Vellerand: Mina enda jaoks selle 
mõtte leidsin. Meenub episood, kus Borkin 
pakub Ivanovile rahategemise võimalust 
ja Ivanov selle tagasi lükkab. Kultuur, 
kasvatus, ideaalid, see on midagi nii- 
sugust, mis võib olla inimesel küljes nagu 
kitt, millest lahti ci saa. Selles mõttes 


räägib lavastus iscendaksjäämisest ja 
võitleb igasuguse välise - kohandumise 
vasti. 


J. Allik: Kuid sec sai ju selgeks mõne 
minutiga. Lavastuses ja Ivanovi kujus 
puudus areng. Õnnetu ja äratahtva oleku 
kujutamine muutus aga tüütavaks koguni 
nii meisterliku näitleja esituses kui Smok- 
tunovski. 

° K. Vanaveski: Sce, mida õelda tahe- 
takse, on tõepoolest algusest peale selge, 
sellest ehk tekibki igavus, Nägin ses-lavas- 
tuses siiski selget tõlgendust: see inimene 
teab, et lootusetu on. püüda midagi muuta, 
teab et asjad arenevad tenrast mööda 
ning ainuke, mida ta teha suudab, on 
ennast ntaha lasta. Iseendast täiesti *või- 
malik lahendus aga miskipärast ci 
haara see nind ometi kuigivõrd, kui seda 
konkreetset lavastust vaatan. 

M. Kubo: Mulle siiski see ühtlaselt 
soiguv laad meeldis. Kui ühiskonnas toi- 
mub pidev soigumine (näidend on kirju- 
tatud 1880. aastatel), siis ci saagi ju olla 
mingit arengul ega muutust ja sellist 

ühiskondlikku seisundit väljendas lavas- 

tus üsna tähendusrikkalt, 

L. Vellerand: Ivanov oli tõesti väsinud, 
ühiskonna poolt ära väsitatud, kuid kohati 
mängis Smoktunovski seda - väsimust 
ise väsinult ja see polnud enam hea, 

V. Saldre: Ma nimetaksin Smoktu- 
novski Ivanovi-esitust eluehtsana mõju- 
vaks tusatsemiseks. Vaatasin teda mõnda 
aega lava kõrvalt ja sellest jäi mulje, 
et Smoktunovskile endale suurt korda ci 
läinud, mis ta teeb, kuid tugeva profes- 
sionaalina suutis ta sügavmõitteliselt kan- 
matava kangelase efektselt välja mängida. 
Teistest osalistest jältis sügavama mulje 

(itust näitlejatöö aspektist) M. Prudkini 

Sabelski, kelle kõik tulekud ja minekud 
olid kata ja täpselt ette valmistatud ning 

psühholoogiliselt - konkreetselt põhjenda- 

tud. x 

J. Allik: Mulle meenub, et juba pressi- 
konverentsil väljendas Smoktunovski oma 
antipaatiat selle osa vastu, millest ta hil- 

kõneles. ka ajakirjandusele antud 


intervjuudes, kus ta väitis end mitte snut- 
vat mõista Ivanovi-taolisi inimesi. 

J. Viller: Tegemist oleks eesti 
teatriski hästi tuntud faktiga, et aja jook- 
sul lavastaja unustab. oma lavastuse, ja 
see, mida ta algul sinna tahtis panna, 
on ammu võõrandunud. Ja nii võibki 
juhtuda, et näitleja mängib pigem ona 
antipaatiat rolli suhtes, kui seda, mida 
omal ajal taotles lavastaja. 

M. Kubo: On see probleem vaataja 
seisukohalt siiski nii oluline? Meie saame 
ju hinnata ainult neid mõtteid, mis täna 
saali kandusid, ning rääkida konkreetsest 
etendusest, kuigi mõned asjad võivad olla 
kaugel sellest, mida lavastaja ehk kunagi 
öelda tahtis. 

J. Viller: - Just nõnda tekibki kont- 
septtaalse täpsuse puudus. Kõik muutub 
lõpuks nii häguseks, et me võime mõista- 
tada ja vaielda lõpmatuseni. 

L. Vellerand: Ma mäletan, et ontal ajal 
iseloomustati Smoktunovski Ivanovit kui 
kõrki vene Hamletit, kellest õhkub põlgust 
ümbruse vastu. Mina ci näinud praegu 
põlgust, nägin vaid väsimust. 

J. Allik: Ükskõiksust. 

L. Vellerand: Jah, ja süütunnet. Tekkis 
mõte, et inimene võib olla julm ka see- 
tõitu, et ta tajub oma süüd ja tajub 
oma võimetust midagi parandada või 
muuta. Kas mitte nii ci seleta Smoktu- 
novski Ivanovi julmust Sarra vastu? 

J. Viller: Ta rikub järjest inimeste 
saatusi, aga ci saa midagi parata ja läheb 
ikka edasi 

M. Kubo: Kuid see on ju väga 
aktuaalne probleem. Ärgem unustagem, el 
sellisele Ivanovile vastandub lavastuses 
tõeline teoinimene, mõisavalitseja Borkin, 
kes on väga sarnane mõningate tänaste 
teoinimestega. 


siis 


L. Vellerand: Mõni aeg tagasi käis 
ringi jutt, et üks rootsi professor oleval 
ennast maha lasknud, sest la tundnud, 
et ci saa millegagi aidata Aafrika nälgi- 
vaid lapsi. Kas pole ka sellises ootamatus 
paralleelis = võimalik = näha — <lvanovi» 
aktuaalsust? Südametumnistusega ininre- 
sel on võimatu elada niiviisi - Ta on 
ümbrusest küll üle, jaga traagika tekib 
sellest, et ta selle ümbruse heaks midagi 
teha ci suuda. 

J. Allik: Sügavaima mulje selles lavas- 
tuses jätsid mulle kaks tummalt vahtivat 


vanamutt — Tahaksin tõlgendada seda 


A. Tšehhovi «Ivanov» (lavastaja Oleg Jefremov). Ivanov — Innokenti Smoktunovski, 
Borkin — Vjatšeslav Nevinnõi. 


V. Baženovi fotod 
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kujundit kui Ivanovi võimalikku tulevikku. 
Jäänuks ta elama, olnuks ta ju määratud 


samasugusesse = clutusse = passiivsusse. 

L.' Vellerand: Veel rohkem on see 
ehk 0 Ivanovit = ümbritseva = seltskonna , 
tulevik. 


M. Kubo: Inimesed väsivad ja vaatavad 
kustunud silmadega seda jama pealt, mis 
neid väsitas ja ära kulutas ning kestab 
täpselt sama moodi edasi. 


M. Gorki «VIIMASED» 
(lavastaja 0. Jefremov) 


J. Allik: Seda lavastust hindaksin ma 
«Ivanovist» enam ja just kontsep- 
tuaalse selguse tõttu. Tegemist oli tõe- 
poolest traagilise palaganiga politseiriigi 
ja politseiaparaadi üle, mis eriti teises 
vaatuses tugevasti mõjule pääses. 

L. Vellerand: Etendus tõesti nakatas 
vihaga nende inimeste vastu, keda laval 
kujutati. Ta oli kirglik, valus ja terav. 
Ja selles ongi ju Gorki ning Tšehhovi 
erinevus. Gorki peab nakatama, Tšehhovi 
puhul aga on «hea kunstiline igavus» 
norinaalne. 

V. Saldre: Mis asi on «hea kunstiline 
igavus»? 

L. Vellerand: Mina arvan seda kogevat 
siis, kui etendus annab aega mõtiskluseks. 
Kui ta liigub edasi nii clutiheda aeglusega, 
et ma pean laval elatava elu üle juurd- 
lema, kuigi mul näiteks parajasti selleks 
tuju pole. Väga põneva ja pineva lavastuse 
puhut sellist võimalust või õicti sundi 
tavaliselt ci teki. Lihtsalt igava puhul 
mõtlen aga etendusest lahusolevaid mõt- 
teid. 

V. Saldre: Ma olen sellega täiesti nõus, 
et Gorki eeldab teistsugust teravust, kuid 
ci tahaks küll uskuda, ct Tšehhoviga kaas- 
neb paratamatult <hea kunstiline igaviis». 
Uisun pigem, et ka Tšehhovit on võimalik 
pingestatult, = täisvereliseli lavastada 
(kuigi võib-olla mitte igal ajal kõiki näi- 
dendeid), ja tenrast arusaamine kui aeg- 
lasest või venivast on meile harjuntus- 
likuks kujunenud mõtteviis. 

L. Vellerand: Gorki puhul on hoiakud 
teravamad ja teisiti tajutavad kui Tšehho- 
vil kus hotak nagu hääbuks. Kunstiteatri 
«Viimastes» tundus aga olevat mingit 
mängurutiini, mida meie viimastes Gorki- 
lavastustes isegi vähem märkasin, 


J. Viller: Näitlejarutiin võib-olla küll, 
kuid mitte lavastaja mõtterutiin. Kont- 
septuaalse selguse poolest kõrvutaksin 
seda tööd J. Toominga «Põhjas»-lavastu- 
sega. 

J. Allik: <Viimased» oli lavastaja 
vihaga teinud, «Ivanov» polnud vihaga 
tehtud. Ja siit ehk ka paralleel Toominga 
lavastusega. 

J. Viller: Muide, «Põhjas» tundub mulle 
ka ansambliühtsema lavastusena kui «Vii- 
mased». 

L. Vellerand: Seda kindlasti, kuid 
nende ansamblite tugevused pole ju oma- 
vahel võrreldavad. Aga «Viimaste» puhul 
tahtsin märkida rutiini seepärast, et 100 
oli ju Jefremovi esimene lavastus Kunsti- 
teatris (1971) ja on tunda, ct võitlus 
Kunstiteatri näitlejamaneerile = vahepeal 
omaseks saanud vaabaga pole selle lavas- 
tuse valmimisega veel lõppenud, vaid alles 
alanud. 

K. Vanaveski: «Viimaste» lavastuse 
põhiküsitavuseks jääb muidugi juba esi- 
etenduse aegu vanuseliselt - võimaluse- 
võimatuse piiril oleva trupi vananemine 
cakuseni, mis näidendi tegelaskujude 
vanuisesuhted nüüdseks küll juba oluliselt 
sassi lööb. Samas on aga lavastus siiski 
vaadatav ka täna. Kas me kujutame ette 
praegu mõnda meic teatrite 1971. aasta 
avastust veel «sõödavana»? 

J. Allik: Noh, mõnda on siiski hiljuti 
nähtud, nii hull see asi meil ka et ole. 
Kas -näiteks «Inimene ja inimene» pole 
mitte 1971. või 1972. aasta alguse lavas- 
tus? Ja veel üsna äsja elus olnud «Kolm 
õde» tuli välja 1973. aastal. Nii ct ligi- 
lähedaselt samad aastad. Tõsi, meic oma- 
des on vahepeal osalisi vahetatud. 

V. Saldre: Nii siin kui ka mõneski 
meie lavastuses segavad mind siiski väga 
patoloogilisuseni = väärastunud vanuse- 
lised vahekorrad, kui need pole lavastaja 
või näitlejate poolt ära põhjendatud. Kui 
A. Eskola mängis 60-aastaselt Hamletit, 
siis tehti seda teadlikult, ta mängiski elu- 
kogemustega Hamletit ja õigustas end 


ära. Siin ma näen aga lihtsalt teatri- 
poolset minnalaskmist, mida ct tahetagi 
korrigeerida. N 


J. Allik: Kunstiteatri Tšehhovi ja Gorki 
lavastustest rääkides ci saa me mööda 
tõigast, et metoodiliselt lähenemiselt peaks 
ju tegu olema vene klassika n-ö etalon- 
esitusega. Kuidas peaks või võiks siis 


nähtu valgusel meil Eestis vene klassikat 
esitada? Selline detailideni naturalistlik 
clutruudus on ju ilmselt saavutamatu. 

V. Saldre: Muidugi pole meie jaoks 
viljakas püüda reprodutseerida vene küla- 
elu igavust või aadlimõise elurutiini. 
Tšehhovi näidendeis on jü terve hulk üld- 
inimlikult olulisi teemasid. Ajalooliselt 
konkreetse tõetruudusega liialdamine 
«Ivanovis» sunnib küsima, kuivõrd see 
tänapäeval pakub isegi vene vaatajale 
huvi. 

M. Kubo: Ma arvan, ct pakub küll, 
Et mõista, millised-me praegu oleme, on 
alati huvitav ja oluline teada saada, kust- 
kohast paljud nähtused tulenevad, milli- 
sed on juured. Siis saab ka selgeks, kas 
midagi võiks ja saaks teisiti olla. 

J. Viller: Klassika” igihaljus ju põhi- 
nebki sellel, et ta annab erinevatele rah- 
vastele erinevate ajaperioodide järel või- 
maluse kõnelda probleemidest, mis on jäl- 
legi aktuaalseks muutunud. 

M. Kubo: Alati ei maksa sugugi otsida 
ja tõmmata nähtavaid paralleele kaas- 
ajaga. Lavastus võib olla täiesti omas ajas 
ja anda erakordselt palju tunnetuslikku 
materjali just selle aja kohta. 

V. Saldre: «Omas ajas» on mõnevõrra 
kahtlane mõiste. Ei ole võimalik abso- 
luutse täpsusega teada, veel vähem edasi 
anda, milline oli probleemistik ja atmos- 
fäär mõnes mõisas sada aastat tagasi. 
Sce on igal juhul vaid meie ettekujutus 
sellest, milline ta võis olla. 

M. Kubo: . Ajalugu on siiski üsna 
aktuaalne nähtus ja ka tänapäev on varsti 
ajalugu. Küsimus: mille nimel ja kas üldse 
tegutseda, on ju päevakohane kas või meic 
vabariigi teatricluski, kus mõned inimesed 
ei leia endale cnam eesmärki ja ideed, 
mille nimel tegutseda. Ajaloost tuleb vaid 
osata õppida nagu Kunstiteatri etendus- 
tesiki. 


J. B. Moliöre'i «TARTUFFE» 
(lavastaja A. Efros) 


J. Allik: Kolmas kaasatoodud klassika- 
lavastus «Tartuffe» oli minu jaoks kõige 
suurem pettumus, kui rääkida jällegi 
otseselt = kontseptuaalsest = seisukohast. 
Näitlejaliku ekstsentrika ja trikkide taha, 
särava teatraalsuse taha on kaduma läi- 
nud MOolitre'i komöõdia peamine mõte. 


J. Viller: Ma ci saa sellega küll nõus 
olla, sest minu arvates oli S. Ljubšini 
Tartuife ülimalt kaasaegne nähtus. 

J. Allik: Kuid tartuffelus ei seisne ju 
selles, et käperdatakse igat vastutulevat 
naist ja irvitatakse täiesti rumalate ini- 
meste üle. Silmakirjalikkust, demagoogiat 
ja võltsvagadust polnud Ljubšini kange- 
lases aga karvavõrdki ja kas pole koguni 
sellekohaseid tekste kärbitud, 

J. Viller: Mulle tundub, et selle aspekti 
on lavastaja teadlikult varju jätnud. 

L. Vellerand: Aga kas tegemist pole 
hoopiski uue — silmakirjalikkuse lii- 
giga, mida Efros oma Tartuffe'iga on 
paljastanud? Sec on täiesti erinev sellest 
silmakirjalikkusest, . mida seni — «Tar- 
tulfe'is» on mängitud. Miks Orgon vai- 
mustub sellisest Tartuife'ist? Ma sain 
aru, ct taotluslikult on A. Kaljagini Orgon 
elav inimene, aga kogu seltskond ta ümber 
vaid elutu sagiv hanekari, kelle rumalasi 
ja omakasupüüdlikust saginast ori Orgon 
ammugi tüdinud. Ja järsku tuli sellesse 
maailma Tartuffe, kelles näeb ta loomu- 
likku inimest ning kellel oli rida inim- 
likke jooni, mida ta idealiseerima hakkab. 
Nägin lavastust Moskvas, kus see mõte 
selgem näis kui Tallinnas. Stseenid 
Orgoni ja Tartuffe'i vahel olid säravalt 
inimlikud» Aga seda traagilisem oli ka 
Orgoni pettumus Tartufie'is. Lavastus on 
etenduste käigus midagi kaotanud (kuigi 
võitnud = improvisatsioonis, = otsesuhetes 
vaatajaga). Näitlejad pedaleerivad koo- 
mikat tugevasti üle, esialgne tragikoomi- 
lisus on kadumas. 

K. Vanaveski: Jah, praegu mõjub juba 
nii, et tegelaskuju ei ole mitte oma «antud 
olukordades» = naljakas, vaid - näiteks 
Orgon teeb millegipärast meile nalja. 

L. Vellerand: Algselt vaadates oli 
Ljubšini Tartuffe'is iga tegelase jaoks 
mingi eriline üllatus- ja võluvõimalus, 
sest ta oskas igale inimesele läheneda 
isemoodi ja panna ennast kuulama. See 
on silmakirjalikkuse väga ohtlik juhtum. 
Täiesti selged ja tänapäevased ühiskond- 
likud nähtused olid ka mitmed teised tege- 
laskujud, olgu või Dorine (N. Guljajeva) 
ja Cleante (J. Bogotõrjov). Kuid ka siin 


on näitlejad üle mängides jõudmas mõtte, 


kadumise piirini. 

V. Saldre: «Tartuffe», oli minu jaoks 
näitlejatööde poolest kõige huvitavam 
lavastus. Põnev oli jälgida, kuidas näitleja 
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Moliere'i «Tartuffe» (lavastaja Anatoli Bfros). Stseen lavastusest. 


laval tegutseb ja millega tegeleb. Näis 
aga ka, et «Tartuile'is» ei tundnud näitle- 
jad end «Estonia» laval kõige paremini 
ning kulutasid liiga palju aega saaliga 
ülepingutatud kortakti leidmisele. Samas 
oli «Tartuffe'is» ka mitu ehmatavalt kesis! 
näitlejatööd, sellist ° ansamblist = välja- 
langemist, mida teistel etendustel nagu 
ei märganudki. 


M. Džavahišvili «LAVIIN» 
(lavastaja T. Tšheidze) 


K. Vanaveski: «Laviin» oli muidugi 
meile tuntud «režissõöriteater», lavastaja- 
kujunditele ehitatud teater. Kuid selle 
režissööri kasutada olid üldiselt paremad 
psühholoogilised näitlejad kui meie selle 
laadi lavastajail tavaliselt. Seetõttu ei 
vastandunud lavastus oma lõpptulemuseli 
minu jaoks: ülejäänud, teises stilistikas 
tehtud Kunstiteatri etendustele. 
 L. Vellerand: Aga ometi oli temas mingi 
hõredus. 
K. Vanaveski: Üks meie näitleja märkis 


mu meelest õigesti, et ses lavastuses 
tehakse mõnikord eraldi liikumist, lavas 
tajametafoori, eraldi aga antakse teksti, 
J. Allik: Võrreldes Toominga parimate 


lavastustega jäi minu jaoks väheseks ka 


kujundite võimendatusest ning lõpuni- 
viidusest. 
L. Vellerand: «Laviini* hoiab koos 


peen eneseiroonia, mis om Toomingast 
hoopiski erinev laad, Toominga metafoorid 
on sageli lopsakad ja rämedad, Tšheidzel 
aga filigraanselt peened, nii peened, el 
vahel kaovad ära ja siis tekibki hõreduse 
tunne. ; 

J. Allik: «Laviinist> rääkides me alus- 
tame norimisest, kuid ometi fundub, et 
me kõik oleme ühisel arvamusel: just see 
lavastus oli kõige huvitavam ja mõjusam 
kogu seekord nähtud repertuaarist. Kas 
oleme siis režissöõriteatri põhimõttelised 
austajad? 

K. Vanaveski: Ei maksa vist seda 
režissõöriteatrit ja näitlejateatrit nii jäi- 
galt omavahel üldse vastandada. Nii 


Moliöšre'i «Tartuffe» (lavastaja Anatoli Efros). Orgon — Aleksandr Kaljagin, Tartuffe — 
Stanislav Ljubšin. 


lihtne see asi pole 
ega hindajate vaadetes. 


ei tegijate töödes 


L. Vellerand: Eks ka probleem oli meile 
väga lähedane. Selge, arusaadav ja 
lähedane. 

M. Kubo: «Ivanovi» suurest ja lõpma- 
tust murest saan ma aru ratsionaalselt. 
«Laviini> probleemid ja mured haakuvad 
aga igal momendil minusse emotsionaal- 
selt, neil on konkreetsed vasted meie 
rahvusteadvuses ning ka rahvuslikus 
teatris. 

K. Vanaveski: Me rääkisime ennist 
igavusest ja mõttepausidest. Ka sel 
etendusel oli mul aega mõelda, muuseas, 
mõelda ka, kuidas üks või teine stseen 
on tehtud, kuid seejuures polnud kordagi 
igav, 

J. Allik: Aga ta ci vapustanud? 

L. Vellerand: Ta ei pidanudki vist 
vapustama. See oli siiski intellektuaalne 
teater. 

M. Kubo: Mind vapustas küll see või 


metus maha raputada endalt seda, mis 
sulle on antud kaasa põlvkondadega ja 
traditsioonidega, mis on sulle sisse imbu 
nud nii, et sellest ci saa lahti ka kõige 
julmemates olukordades. On muidugi 
inimesi, kes suudavad ruttu kohaneda, 
siin nägime aga tõelise intelligendi prob- 
leemi, kes lihtsalt ei suuda olla teistsugune 
kui ta on, -räputada endast seda head, 
mis põlvkondade pärandina on temasse 
kogunenud. 

J. Allik: Mind ei vapustanud see lugu 
vist sellepärast, et peategelane (S. Ljub- 
šin) ei tekitanud võimalust kaasa elada, 
tema vürst oli liiga abitu ja eluvõõras 
ning sellisel tasandil saamatust ei peaks 
ma intelligendi võrdkujuks. 


K. Vanaveski: Lavastaja - irooniline 


suhtumine peategelasesse on ju Siiski 
täiesti selgesti näha, eriti lõpus. 

L. Vellerand: Emotsioon tekkis mitte 
sellest, et olid tema poolt, vaid 


vihast tema vaenlase vastu. Olgu inimene 
nii hale kui tahes, kui teda elementaarne 35 


M. Džavahišvili «Laviin» (lavastaja T. Tšheidze). Vasakul: pegtegelane vürst Hevistavi — 
Stanislav Ljubšin. 


toorus vägistab, siis tekib paratamatult 
emotsioon. 

J. Allik: Tegelikult on lavastus  visi 
siiski mõeldud sotsiaalse mudellavas- 
«tusena, mitte isikupsühholoogilist läbi- või 
kaašaelamist taotlevana 

L. Vellerand: Selleks oli aga kol- 
mas peategelane (kes vaimulikurüü sel- 
jast heidab) liiga ähmaselt mängitud. 
Kolmas tee oleks ehk pidanud selgemini 
ja täpsemalt välja joonistuma, et me või- 
nuksime sotsiaalse sümboolika võtmes 
mõtlema hakata. 

M. Kubo: Tegemist pole vist ka ühe- 
tähenduslikult sotsiaal-ajalooliste sümbo- 
litega. Tähendust võib otsida ka üldisemas 
plaanis ning näha naispeategelases 
(J. Vassiljeva) kogu gruusia rahva kehas- 
tust, kelle ees seisavad valikuna need 
mõlemad mehed. Tundub, et küsimus, kas 
peale jääb vaim või võimuahne äritseja, 
on tänaseni aktuaalne. Ning see lootus, 
36° ideaalkangelase võrdkuju ukseaugus hel 


keti tanisiva mehena. Mehena, keda 
mängus enam ei ole või veel ei ole. 

V. Saldre: «Laviin» jättis ka mulle 
avastuslikult kõige tugevama mulje, kuid 
see, mida Vellerand nimetas hõreduseks, 
hakkas tõepoolest silma. Liialt palju ja 
selgelt mängiti intelligentsi jõuetust ja 
abitust, sel mängul -polnud nagu alati 
selget eesmärki 

M. Kubo: Eesmärgiks oli ju hääbu- 
mise protsessi kui sellise näitamine. See 
oli hääbumine koos teadliku hävitamisega, 
kõigi sotsiaalsete ja psühholoogiliste taga- 
maadega. Intelligendi hävitamise lugu, 
mis protsessina oli väga jälgitav ja väga 
jälk. š 
J. Viller: Mina tahaksin «Laviini» esile 
tõsta näitlejatööde orgaanika poolest. Kui 
nüansse ka oli vähe, siis orgaanika oli 
täiuslik, polnud üldsegi mitte teatraalset 
mängitsemist, polnud mingit ülepakku- 
mist. 

- L. Vellerand: Ja paradoksaalselt oli 


see ka kõige täpsemalt rütmi timmitud 
ja kõige musikaalsem lavastus. 

M. Kubo: Huvitavat mõttelist paral- 
leeli võib näha «Laviini» ja «Ivanovi» 
vahel. Ideed, ct vaim ise võib midagi 
ära teha, usku vaimusse kui iseväärtusse, 
kui edasiviivasse või lunastavasse jõusse, 
tabab mõlemas lavastuses täielik krahh 

J. Viller: Passiivset vaimu. 

M. Kubo: Jah, hea vaim või ka hea 
teooria tema konkreetse väljendusena ci 
suuda iseenesest, oma palja olemasolu 
ja headusega siiski midagi ära teha. 


A. Gelman «SILMAST SILMA KÕIGIGA» 
(lavastaja 0. Jefremov) 


J. Allik: Teades, et see näidend nagu 
ka A.. Gelmani eelmised tükid on 
valminud just koostöös: O. Jefremoviga, 
aga olles kuulnud ka autori ja-mitmete 
Moskva kriitikute kiidusõnu meie Noorsoo- 
teatri lavastuse kohta, läksin etendusele 
lahendusi võrdlema. Mulle tundub, et kui 
K. Komissarovil on kontseptuaalne lavas- 
tus, siis Kunstiteatris me nägime ülinatu- 
raalset ja meisterlikult detailitäpset elu, 
mille vaatamine tekitas minus ometi piin- 
likkust. See oli samasugune piinlikkus, 
mis tekib kogemata teiste inimeste pere- 
konnatüli pealt nähes. Minu arvates on 
näidend kirjutatud sotsiaalsetest oludest, 
mis on Golubevid kujundanud ning mis 
tingivad nende käitumise, mitte aga konk- 
reetse abielupaari isiksuspsühholoogilis - 
test hälvetest. 8 

L. Vellerand: Minu meelest on see näi- 
dend nagu ka Jefremovi lavastus ini- 
mestest, kelle mõtteviisi ei muuda rmiski, 
isegi mitte nii jube -Onnetus pojaga. Need 
inimesed on muidugi konkreetseis sotsiaal- 
seis oludes kujunenud ja sellistena, nagu 
nad nüüd on, enam ei muutu. Niisamuti 
nagu ema Couragc ci saa ka Golubevid 
oma kohutavast kogemusest targemaks. 

J. Allik: L. Komissarovi ja E. Kraami 
mängitud tegelased muutusid, nad said 
õppetunni. 

L. Vellerand: Jah, lavastaja Komissa- 
rov on optimist, ta ütleb, et inimest on 
võimalik muuta. Lavastaja = Jefremov 
ütleb, et kujunenud inimest on väga raske, 
võib-olla isegi võimatu muuta. Aga idšaal 
on neil mõlemal ühine. 


K. Vanaveski: Sce on mõistuslik 
järeldus. Etendust vaadates oli ju üsna 
ükskõik, mis neist saab, ja ka lõpp ci 
mõjunud. Ma saan aru, et nad jäävadki 
niisugusteks, kuid see ci kohuta mind. 

J. Allik: Minu jaoks puudus lavastuses 
dramaatiline pinge, see oli tõepoolest 
kõrvalkorterisse vaatamine, meisterlikult 
olustikuline mäng, ilma et oleks jõutud 
kunstilise üldistuseni, nagu kurtis vest- 
lusringis ka prof. Knebel (vt «TMK» nr 
4). Aga mind ci huvita, kas minu seina 
taga clav kodanik Golubeva on mulle 
tundmatu kodaniku Kuzminiga maganud 
või mitte. 

L. Vellerand: Aga lavastuses oli taba- 


tud mõndagi igavest ja ka üllatavalt 
aktuaalset - inimpsüühika, sotsiaalse 
psüühika seaduspära. Mind huvitavad 


sellised asjad teatris rohkem, kui näiteks 
etenduse kaunistamine Raveli «Boleroga» 

V. Saldre: Üsna olulised olid erinevu- 
sed ka Kunstiteatri eri koosseisude vahel. 


A. Gelmani «Silmast silma kõigiga» (lavastaja 
Oleg Jefremovk Golubev — Stanislav Ljubšin, 


Nataša — Anastassia Vertinskaja. 


Nägin neist kahte. 0. Jefremov mängis 
inimlikku murelikkust juhtunu pärast, 
võitlust oma eetilise minaga, ka muret 
naise ja perekonna pärast. S. Ljubšini 
Golubev oli äge intelligent, kelle vasta- 
sena A. Vertinskaja mõjus täiesti teise 
ühiskonnakihi ja moraali esindajana. 
Etenduse algul meeldis mulle S. Ljub- 
šini lahendus isegi rohkem, kuid see' ei 
jõudnud kuhugi välja, kokkumängust ei 
kasvanud mingit huvitavat mõtet. 

M. Kubo: Kui Komissarovi lavastus 
oli pingpong, siis: Ljubšini—Vertinskaja 
variant tuletas meelde võrkpalli servi- 
harjutust, kus Ljubšin lõi aeg-ajalt lihtsalt 
maha talle ettesöödetud palle. 

J. Viller: Ka mind huvitab selles 
näidendis siiski sotsiaalne plaan enam. 
Psühholoogilise analüüsi jaoks, mida 
Lilian Vellerand laval toimunust väga 
huvitavalt välja filtreeris, on olemas ilm- 
selt paremaid näidendeid kui Gelmani 
oma. Sotsiaalsest plaanist jäi Kunstiteatri 
lavastuses aga tõepoolest vajaka. 

M. Kubo: Inimeste muutumatus, mida 
märkis Vellerand, on loomulikult ka väga 
tõsine sotsiaalne probleem. Kui juba isik- 
likud tragöödiad ei muuda ühiskonna 
kujundatud inimesi, =mida siis nende 
muutumiseks vaja on? ü 

J. Viller: See on õige, kuid mind ei 
huvita siiski mitte inimeste muutumatus, 
vaid see, kuidas on sellisesse a aigasi 
välja jõutud. 

J. Allik: Minu arvätes on Gelmani 
näidendis selge autoripositsioon olemas, 
ja see ei seisne selles, nagu inimest ei 
saaks muuta. Niisugune juhtum Gelnianit 
vist ei huvitaks. 

- V. Saldre: Kunagi ma ütlesin Komis- 
sarovile, et tema lavastusest on lapse 
probleem välja jäänud: need inimesed 
on tnustanud oma lapse. Nähes nüüd 
Jefremovi lavastust, sain ma aru, et 
Komissarovil on laps hoopiski tihedamalt 
ja tähenduslikumalt lavastuses sees kui 
Kunstiteatris, kus see kõige tähtsam 
asjaolu juba täiesti meelest täheb nii 
saalis- kui ka lavalolijail, Lisaks sellele 
tundub mulle, et L.* Komissarov ja 
E. Kraam mängisid tunduvalt lihtsamast 
keskkonnast pärit inimesi. Näd mängisid 
n-ö madalamalt,'kuid seetõttu ka demok- 
raatlikumalt ja» inimlikumalt kui Kunsti- 
teatri etendustes need kõrgseltskonnast 
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probleeme, mis polegi põllel nagu nende 
probleemid. 

J. Viller: Kuidas muutub inimene 
mööda sotsiaalse hierarhia redelit tõustes, 
ka see on Gelmani näidendi probleem. 
Võib-olla on Golubevi õnnetus selles, et 
ta sattus kõrgele ametikohale omamata 
selleks vähimatki isiksuslikku ja sotsiaal- 
psühholoogilist ettevalmistust. - Kaadri 
valikul me aga selliseid aspekte üldse 
ei arvesta. Spetsiaalset sellesuunalist 
kasvatustööd ei toimu ja kõik on räjatud 
puhtale juhusele: sobib või ei sobi, põleb 
läbi või ei põle. 


k % * 


J. Allik: Juhumuljed ritta pannud, 
võime ehk nüüd püüda üldistada Kunsti- 
teatri Tallimnas-käigu tähendust. Eks 
kõige enam jäävad seekord meelde ikka 
meisterlikud — näitlejatööd, = vapustavad 
koosmänguhetked.. Minu tundemällu lõi- 
kusid kõige sügavamini 1. Smoktunovski 
Ivanovi ning J. Vassiljeva Sarra viimne 
kohtumine «Ivanovis»: ning vürst Hevis- 
tavi (S. Ljubšin) peksmine «Laviinis». 
S. Ljubšini ja A. Vertinskaja hiilgavalt 
mängitud võrgutamisstseen «Tartulfe'is» 
hakkas kahjuks lavastuslikult liialt 
venima ning lõpuks pinge madaldus. 

L. Vellerand: Psühholoogilise näitlej a- 
töö seisukohalt oli minu jaoks kindlalt 
kõige huvitavam O. Jefremovi ning T. Lav- 
rova mäng «Silmast silma kõigiga» 
lavastuses. Lisaksin siia ka J. Vassiljeva 
osatäitmise «Laviinis». Võrratu improvi- 
saatorina jääb muidugi meelde A. Kalja- 
gin Orgonina. 

K. Vanaveski: Minu jaoks olid ülepea 
päris pika aja kohta kõige huvitavamad 
J. Vassiljeva näitlejatööd: ju on temas 
mingi just mulle eriti istuv tänapäevasus. 
Aga miks mitte kõrgelt hinnata ka 
ütleme, «vana hea kooli» A. Stepanovai 
«Tartuffe'is», kelle ühte erakordselt ele- 
gantset ja väga mõtestatud žesti näiteks 
enne lavalt lahkumist niisama lihtsalt 
järele ei tee... 

V. Saldre: Tunnistagem ausalt, et me 
nägime ikkagi väga tugevaid näitlejaid 
ja mitte ühte või kahte, vaid ligi kümme- 
konda. S. Ljubšin,. A. Kaljagin, O. Jefre- 
mov, 1. Smoktunovski, M. Prudkin, 
J. Vassiljeva, A. Vertinskaja — sõltu- 
mata ühest või teisest tervikõnnestu- 
misest, oli neid kõiki erakordselt huvi- 
tav jälgida laval tegutsemas. Vaadata 


oskavale ja tahtvale eesti näitlejale olid 
need külalisetendused küll väga magus 
leib. 


J. Allik: Ja ometi mõjus mulle tervik- 
lavastusena Kunstiteatri etendustest tun- 
duvalt enam märtsikuus Tallinnas Lenin- 
gradi Väikese Draamateatri näidatud 
F. Abramovi «Kodukotus» Lev Dodini 
lavastuses. See oli leib teises tähenduses, 
kõhutäitena. Kunstiteater pakkus aga 
pigem vahukoorekukleid. 


V, Saldre: See näide viib meid ikkagi 
uuesti Kunstiteatri näitlejatasenre juurde. 
Neid näitlejaid, kes «Kodukotuses» mängi- 
sid väga hästi, oli hiljem J. Padve lavas- 
tuses piinlik vaadata. Kunstiteatri eliit 
on aga meisterlik ilmselt igal juhul, 
lavastajast sõltumata. 


K. Vanaveski: Ja ometi tuleb mõnikord 
nõrgemategi näitlejatega välja asjalikum 
mõte. Ma ci saa sinna midagi parata, 
et hindan samuti teatrit eelkõige lavas- 
tuses kõlanud mõtte seisukohalt. Ja viima- 
sel ajal mõnikord väljendatav häbi, et 
meil Eestis on vahepeal üldse olnud 
režiiteatri etapp, millest tuleb võimalikult 
kiiresti üle saada, on mulle ikka üle 
mõistuse käinud. 

V. Saldre: Me ci saa Kunstiteatrilt 
nõuda = seda, et ta pole -Taganka- 
sarnane. Ma arvan, et isegi sellise režii- 
- aktiivsusega lavastused nagu «Ivanov» 
ja «Viimased» on Jefremovilt nõudnud 
küllalt suurt läbimurdejõudu, vabanemist. 
vahepeal Kunstitcatrit vallanud inertsist. 

L. Vellerand: Minu jaoks olid kõik 
nähtud lavastused režissööripoolse mõtes- 
tatusega ja ma ei arva, et maksimaalselt 
selge kontseptsiooniga teater see ainuke 
mõttega teater oleks. Igatahes sain ma 
nende — külalisetendustega = ettekujutuse 
Jefremovi -eluhoiakust ja - ideaalidest 
ning ma julgeksin öelda, et ka Jefre- 
movi teatri ideelisest ühtsusest, kuhu 
alla mahuvad kindlasti ka siin näida- 
tud A. Eirose ja T. Tšheidze lavastused. 

V. Saldre: Rääkides Kunstiteatri täna- 
sest ja ka Tallinnas ilmnenud seisust, 
peame vist nõustuma M. Prudkini poolt 
esiletoodud kahe põhiprobleemiga, mis 
selle teatri ees praegu seisavad. Ühena 
nimetas ta O. Jeiremovi kogutud tähte- 
dest ansambli moodustumist, mille liikmed 
tunneksid ennast ühe teatri inimestena. 
Kui nad aga jäävad siia-sinna vilkuva- 
teks tähtedeks, siis on Jefremovi-teatril 


kurb saatus. Ja teiseks nimetas ta häda 
kaasaegse repertuaariga, sest pole näiden- 
deid, mida tasuks mängida. 

J. Allik: Ma arvan, et meie vestluse 
võiks lõpetada meenutusega, et Kunsti- 
teater ei tähenda ju mitte Tšehhovi ja 
Gorki kanooniliste lavastuste rida, vaid 
ta tekkis ja sai Kunstiteatriks seetõttu, 
et tema sünnimomendil 36-aastane Tšeh- 
hov ja 28-aastane Gorki leidsid teatri, 
kes tahtis koos nendega kõnelda oma 
kaasaja kõige teravamatest ja erutava- 
matest probleemidest. Juhtugu nii ka 
tänase Kunstiteatri ja meie eesti teatri- 
tegagi. i 
Vestlusringi võttis kokku 

JAAK ALLIK 
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Mida tahab näidend vaatajalt? 


25, okloobril saab 50-aastaseks tuntud 
nõukogude dramaturg Aleksandr Gelman. 
Kõik tema näidendid on õige kiiresti jõud- 
nud ka eesti teatrilavale. Meenutagem: 
«Ühe koosoleku protokoll» — 1976. a, V. 
Kingissepa nim. TRA Draamateater, la- 
vastaja Voldemar Panso; «Tagasiside» — 
1978. a, V. Kingissepa nim. TRA Draama- 
teater, lavastaja Mikk Mikiver; «Meie, 
allakirjutanud» — 1980. a, Rakvere Tea- 
ter, lavastaja Raivo Trass; 1979. a Riik- 
lik Vene Draamateater, lavastaja Vitali 
Tšermenjov; «Silmast silma kõigiga» 
1982. a, ENSV Riiklik Noorsooteater, la- 
vastaja Kalju Komissarov; ENSV Riik: 
lik Vene Draamateater, lavastaja Leonid 
Šeulsov. Praegu käivad Noorsooteatris A. 
Gelmani viienda näidendi «Pink» proovid. 
Avaldame järgnevalt A. Gelmani artikli 
«Mida tahab näidend vaatajalt?» tõlkena 
älmanahhist «Sovremennaja Dramaturgi- 
ja» nr. 4. 1982. a ning Ülo Tontsi arvus- 
tuse kahele viimasele Gelmani-lavastusele 
meie teatrites, 


On vaieldamatu ja rõõmustav fakt, et 
meie teatrites ei lavastata näidendeid, mis 
sisendaksid vaatajasse midagi halba, kah- 
julikku, ebainimlikku. Ma ei tea ctendust, 
mis ütleks: raha on enam väärt kui süda- 
metunnistus. Või: isikliku edu saavutami- 
seks on kõik teed lubatud. Või: mis vahet 
seal on, oled sa aus inimene või ebaaus, 
niikuinii sured ära. Või: inimene — sa oled 
tühine mutrike, ussike, kirp, millekski suu- 
reks sa pole võimeline ja muuta midagi 
selles clus sa niikuinii ci suuda. Kujutle- 
dla meic teatris etendust, mis jutlustaks 
midagi taolist, on lihtsalt mõeldamatu. Ja 
see ON suurepärane. Sce teeb meile au. 
Kuid see ei tähenda kaugeltki, et meil 
oleks kõik korras. Häda on selles, et pal- 
jud meie näidendite lavastused, püüdes 
sisendada vaatajasse küll täiesti positiiv- 
seid ideid ja tundeid, teevad seda tuimalt, 
väljendusrikkuseta, kasvatus- 


ALEKSANDR GELMAN 


Aleksandr Gelman Tallinnas 1982, a. 
Elmar Rauami foto . 


likus mõttes seega aga peaaegu viljatult. 
Ja ka see on vaieldamatu, kuid kahjuks 
kaugeltki mitte rõõmustav fakt 

Miks nii juhtub? 

Paljude, kui mitte kõigi maa peal ette- 
tulevate draamade aluseks on minu arva- 
tes asjaolu, et inimesed püüdlevad kokku- 
sobimatute asjade poole, Kodanik K. tahab 
ühest küljest olla aus inimene, teisest 
küljest tahaks ta omada aga mitmeid hü- 
vesid, mille jaoks talle ausa tööga tee- 
nitud rahast ci piisa. Ühest küljest tahab 
ta end tunda vaba mehena, teisest küljest 
aga tahaks olla korralik perekonnaisa. 


Selliseid kokkusobimatuid «ühest küljest» 
ja «teisest küljest» on loendamatu hulk. 
° Nii suuuri kui ka väikesi. Nii isiklikus 
elus kui ka riigi elus ning üldinimlikus 
plaanis. Midagi pole parata, igal sammul 
tuleb valida — kas see või teine. Ja küll 
tahaks muuta selle «või» <ja-ks», aga mi- 
dagi ei tule välja. Välja tuleb draama, 
valu, karikatuur. F 

Mulle tundub, ct mida 


olukord, HE 


praegu näeme draamakunstis, on sama- 


laadne: me tahame oma teatris kokku so- 
bitada kokkusobimatuid asju. 

Mida ma silmas pean? 

Alustaksin metodoloogilisest, teoreeti- 
lisest aspektist. Ühest küljest on teada, et 
iga näidend ja lavastus peegeldab tege- 
likkust, selle mingit osa, külge, situat- 
siooni, kollisiooni, inimkaraktereid. Teisest 
küljest on aga lavastus ja näidend ka ini- 
meste teadvuse ja tunnete mõjutamise va- 
hendiks. Selge arusaam sellest, milline 
peaks olema teatri ja dramaturgia peegel- 
dava-ja mõjustava funktsiooni vahekord, 
omab tohutut praktilist tähtsust. Kuid 
mulle tundub, et just seda arusaama me 
sageli tegelikkuses ci kohtagi. Siin toi- 
mubki kokkusobimatute: tahtmiste põrku- 
mine. 'Uhest küljest me tahame, et elu pee- 
geldamine näidendis oleks keskeltläbi-ta- 
sakaalukas, aga teisest küljest me taha- 
me, et teatri mõjü oleks vapustav. Aga nii- 
moodi ei saa see olla, sellepärast et nii 
lihtsalt ei saa olla. 

Keskeltläbi-tasakaalukas -peegeldami- 
ne on teatrile vastunäidustatud. Näidend 
ja etendus pole statistilis-sotsioloogiline 
aruanne, õiend-kõrgemalseisvale organile 
või eksponaat rahvamajandussaavutuste 
näituselt. Peegeldamine allutatakse ja ko- 
handatakse dramaturgias alati mõjuvuse 
teenistusse. 


Kõik, see on teada iidsetest aegadest. 
Shakespeare pidas alati meeles, et vaa- 
taja täieliku kaasaclamise saavutamiseks 
peab draamakangelasel "olema tingimata 
väga raske. Mitte lihtsalt. raske, vaid väga 
raske, võimatult raske. Seetõttu on Leari 
kolmest tütrest vaid Cordelia kujutatud 
kõlbeliselt korraliku inimesena. Kui Sha- 
kespeare oleks Leari'«haletsenud» ja kin- 
kinud kaastundliku südame mitte ühele, 
vaid näiteks kahele tütrele, oleks kuninga 
olukord kergenenud ja suur tragöödia po- 
leks õnnestunud isegi suurimal drama- 
turgiageeniusel. Aga kui otsustada kes- 


keltläbi-tasakaalustatud mõõtude “järgi, 
siis kaldus Shakespeare arvatavasti elu- 
tõest kõrvale: keegi ci hakka ju väitma, et 
Shakespeare'i näidatud» heade ja kur- 
jade laste suhe oleks tolleaegseile kunin- 
gaperekondadele olnud kõige iseloomu- 
likum. Kuid see <cbatüüpilisus» aitas Sha- 
kespeare'il luua tragöödia, mis juba mitu 
sajandit koputab vapustava jõuga ini- 
meste südametunnistusele. Ja kui juba 
suur Shakespeare ci hüljanud draama- 
kunsti läbiproovitud seaduspärasusi, siis 
meie poolt oleks see küll lausa patt. 
Seepärast, et need seaduspärasused po- 
le välja mõeldud. Need lähtuvad inimese- 
vaataja psühholoogilisest loomusest, tea- 
duse poolt täpselt kindlaks tehtud inimaju 
töömehhanismidest. Ja siin pole midagi 
parata: tasakaalustatud = situatsioonid, 
keskpärastatud iseloomud, uimased pool- 
konfliktid ci sünnita dramatismi, erutust, 
läbielamist, vapustust. Kas üks või teine. 


Miks ma korrutan nii pealetükkivalt 
ja paljusõnaliselt banaalseid asju?  Sce- 
pärast, ct üsna sageli võib veel kohtuda 
lugupidamatusega, = tähelepanematusega 
nende lihtsate ja enesestmõistetavate tõ- 
dede vastu. Eriti sageli ei võeta neid 
arvesse inimeste poolt, kes näidendeid 
toimetavad. Selles mõttes on üsna vähe 
kasu olnud klassika ning <ka parimate 
kaasaegsete näidenditega seotud õppe- 
tundidest. Ikka ja jälle tiritakse päeva- 
valgele pealetükkivate soovituste register, 
mille eesmärgiks on karakterite ja konf- 
“liktide - silumine ning tasakaalustamine. 
Mängu tuleb kurikuulus positiivsete ja 
negatiivsete kangelaste suhe — soovitatav 
on, et ülekaal kalduks positiivsete poolele. 
Ja veel on soovitatav, et peategelane saa- 
vutaks finaalis võidu või äärmisel juhul 
astuks vähemalt teele, mis viib kindlale 
võidule. Võib kohata lausa hämmastavalt 
jaburaid soovitusi. Mina näiteks kuulsin 
sellist: kontlikt ci tohi olla liig jäik, lepi- 
tamatu. Küsisin: miks ei tohi olla? Mulle 
vastati: seetõttu ci tohi, et meie ühiskon- 
nas pole antagonistlikke vastuolusid ning 
seepärast ci saa olla ka kangelaste lepi- 
tamatuid kokkupõrkeid. Seltsimehel ci tul- 
nud seejuures pähegi, et kontlikti sotsiaal- 
se olemuse ja tema emotsionaalse väljen- 
duse vahel pole otsest sidet, et ka mitte- 
antagonistlik kokkupõrge võib olla äär- 
miselt kirglik, tuline, psühholoogiliselt lep- 
pimatu, et näiteks mees ja naine võivad 
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ilma sotsiaalse antagonismitagi keset ööd 
lahti lüüa sellise skandaali, et kõikidel 
korrustel ärkavad naabrid üles: aga võit- 
lus kolklusse uppunud juhi ja tema alluva 
vahel, kes kaitseb riiklikke huvisid, võib 
võtta traagilise ulatuse. 

Mõnikord tekib mulje, nagu oleks teal- 
ri ja dramaturgia peaülesanne mitte vaa- 
tajate, vaid näidendi tegelaste kasvata- 
mine. Muidugi on näidendi tegelasi kas- 
vatada kergem — nad on, nagu öeldakse, 
meie kätes, nad on tõepoolest ümberku- 
jundatavad. Paberil saab kurjategijast te- 
ha ingli viie minutiga. 

Miks siiski nii juhtub? Milles on asi? 
Ebakompetentsuses? Kahtlemata võib toi- 
metamispräktikas täheldada ka seda pat- 
tu. Kuid peapõhjus on mujal minu ar- 
v'ates lähtub see meic lõpuni väljaselgi- 
tamata vahekorrast vaatajaga. Kui vaata- 
ja pole veel vaataja, vaid on lihtsalt ini- 
mene, töötaja, kodanik, siis peame teda 
kultuurseks ja harituks ja maa pereme- 
heks, ühesõnaga, mitte millegi poolest hal- 
vemaks meist, kes me töötame teatris või 
teatri jaoks. Ja see on õiglane. Niipea kui 
aga mõtleme temast kui vaatajast, hakka- 
me teda äkitselt kahtlustama mingis mit- 
tetäisväärtuslikkuses. Me kardame, et kui 
rääkida temaga lavalt tõsise, kontlikti- 
terava draama keeles, siis ta võib valesti 
aru saada, midagi ebaõigesti tõlgendada. 
Sellest ajast peale, kui astusin autorina 
üle teatriläve, olen ma sageli tunnetanud 
mingit erilist ettevaatlikkust vaataja suh- 


tes, mingit lasteaialiku sussutava hool- 


duse varjundit. Seda ei formuleerita ku- 
nagi avalikult, kuid ta on olemas, selle 
tunneb ära. Ja kuigi NLKP Keskkomitee 
otsustes ideoloogia ja kultuuri kohta, kaa- 
sa arvatud ka otsuses kirjanduslike aja- 
kirjade töö üle, on korduvalt räägitud 
ja lausa osutatud sellele, et kunst peab 
meie kaasaegsega kõnelema äärmiselt 
avameelselt ja ausalt, tõstatama seejuures 
majandus- ja vaimuelu olulisemaid ning 
raskelt lahendatavaid probleeme, jah, sel- 
lele vaatamata läheb ettevaatlikkuse bar- 
jääri ületamine tohutu visalt. Oleks ole- 
mas nagu mingi graniitne, läbimurdmatu 
ettevaatlikkuse inerts. Aga see inerts vä- 
hendab tänasel päeval oluliselt teatri kõl- 
belise mõju võimalusi. See ettevaatlikku- 
se inerts segab draamaesteetika seadus- 
pärasuste ühendamist poliitilise nõudega 
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sust. Siin on vaja just nimelt nii ühte kui 
ka teist, mitte ühte või teist. 


Ma tunnen vaatajat üsna hästi, uurin 
hoolega, kuidas ta võtab vastu etendusi, 
saan palju kirju. Ja ka ise olen ligi neli- 
kümmend aastat käinud teatris vaid vaa- 
tajana. Ma olen kindlalt veendunud: need 
ohud, millest käis jutt, on alusetud. Meie 
vaatajad saavad suurepäraselt aru, et te- 
gelikkus areneb dialektiliste vastuolude 
kaudu, nagu ühiskondliku olemise seadu- 
sed muide ette näevadki. Nad saavad aru, 
et positiivse alge ülekaal meie elus pole 
midagi igavesti ja kõikjal alati etteantut, 
et see pole kellegi poolt meie tarvis val- 
mistatud väärtus, nad teavad, et hea võit 
kurja üle tuleb alati võitlusega ja et see 
nõuab »igaühelt pidevaid, väsimatuid ja 
üha kasvavaid tööalaseid ning kõlbelisi 
jõupingutusi. Vaatajad ännavad endale 
väga hästi aru, et näidates inimese ja inim- 
vahekordade ebatäiuslikkust, joonistades 
välja vastuolusid ja konilikte, peab teater 
silmas kõige õilsamat eesmärki: aidata 
kaasa elu täiustamisele, kutsuda inimeses 
esile aktiivne soov sekkuda individuaalse 
ja sotsiaalse olemise keerulistesse prol- 
sessidesse. 

Inimene vajab pidevalt kunsti halas- 
tamatut mõjuvõimu. Ütleksin koguni nii, 
et normaalse ja täisverelise elu jaoks va- 
jab igaüks meist teatud (ja sugugi mitte 
väikest) hulka dramaatilisi muljeid. Vas- 
tasel korral algab hinge loidumine. Iga- 
päevasuse ühetaolised ja korduvad rüt- 
mid uinutavad inimese kõlbelise vaistu 
ja moraalse valvsuse ning sünnitavad 
alusetu enesega rahulolu. Teater on või- 
meline raputama hinge, andma tõuke 
uutele mõtetele, uuele pilgule nii ümbrit- 
sevä elu kui ka omaenese elu suhtes. Ja 
kui halastamatult võimsalt ning dramaa- 
tiliselt teater seda ka ei teeks, on ta igal 
juhul ülimal määral humaanne. Sest too- 
mata meile reaalselt tõsiseid katsumusi, 
annab teater meile siiski tunda ja mõis- 
ta selliste katsumuste kogemuse. Meiega 
niimoodi ei juhtunud, kuid samal ajal siis- 
ki nagu juhtus. See on uurimushinge jaoks, 
hinge valmistumine elulisteks katsumus- 
teks. Siin on täiesti kohaldatav sõjaree- 
gel — raske õppusel, kerge lahingus. Iga 
üksikisiku ja ühiskonna = kui terviku 
huvidest lähtudes pole meile «kasulik» 
hoida vaatajat dramaatilistest elamus- 
test cemal. Selliste elamuste - detitsiiti 


pean ma täna meie teatri peamiseks puu- 
duseks. . 

Kohtab mõistagi vaatajaid, kes ci taha 
teatris näha konfliktiteravaid lavastusi. 
See on väike vaatajatekiht, kuid ta asub 
kindlal positsioonil. Nad peavad selliseid 
etendusi kahjulikeks, isegi ohtlikeks. Ma 
olen neilt küsinud: te vaatasite ära teatud 
näidendi, filmi, lugesite läbi teatud romaa- 
ni — mismoodi need teosed teid siis ohus- 
tasid, milliseid teie hingele ja ühiskonna- 
le kahjulikke mõtteid ja tundeid nad 
teis siis esile kutsusid? Reeglina on vas- 
tus selline: «Meie jaoks pole see muidugi 
ohtlik, kuid mitte igaüks ei jõua ju kõiges 
selgusele, mitte kõik ci Sunda õigesti mõis- 
ta.» Nii avanes mulle selle tõrjehoiaku 
üks «saladusi». See seisneb umbusus, lu- 
gupidamatuses niinimetatud lihtsa ini- 
mese vastu. Ülbuses. Omapärases väike- 
kodanlik-olesklejalikus elitaarsuses. Sää- 
rase vaataja tähelepanelikumal uurimi- 
sel ma aäga mõistsin, et sageli on see 
«mitte kõik ci saa aru» vaid kattevarjuks, 
maskeeringuks. Tegelik põhjus on hoo- 
piski sügavam ning omab selget sotsiaal- 
set värvingut. Need lavastused, filmid 
ja raamatud löövad lihtsalt otse ja vahe- 
tult just sääraste vaatajate tarbijalik- 
kompromisliku psühholoogia pihta. Selli- 
sed teosed loovad sallimatuse atmosfääri 
puuduste ja kuritarvituste suhtes, nendele 
teostele viitavad inimesed oma -esine- 
mistes koosolekutel, vaidlustes, diskussi- 
oonides, apelleerivad nendele peaaegu 
nagu realsetele elujuhtumitele. See kõik 
muidugi raskendab nimetatud vaatajate- 
kihi õdusat äraolemist ja lahedat elu. Ja 
nad ongi vastu. Kuid vastuolemise tõe- 
list põhjust need «kannatada saanud» 
vaatajad ei nimeta; vaid püüavad heita 
ideelise kahtluse varju teatri- ja filmi- 
kunsti ausatele töödele. Selline vaataja 
tegutseb kunstitõe suhtes samamoodi, na- 
gu ta on harjunud tegutsema tõe suhtes 
elus: määrib, laimab, räägib musta val- 
geks. 

Tuleb tunnistada, et selline vaataja on 
aktiivne. Ta kirjutab instantsidesse, tõstab 
hädakisa. See õigus tal loomulikult on. 
Niisuguse vaataja reaktsioon pakub kahel- 
dlamatut sotsioloogilist huvi. Nagu iga- 
sugust reaktsiooni, tuleks ka seda uurida 
ja analüüsida. Ainus, mida ci tohi teha, 
on püüda olla sellise vaataja meele järgi. 
Kuid seda juhtub. Mc tähame ju nii väga 
teha teatrit, mis meeldiks eranditult kõi- 


gile. Et poleks ühtegi märkust, ühtegi ne- 
gatiivset hinnangut. Et kõik oleksid rahul, 
rõõmsad, plaksutaksid ja cmbaksid meid! 

Mina arvan, et etendusi ci tule lavas- 
tada mitte ainult suurepäraste inimeste 
jaoks, kes saavad teatris veel ühe kinni- 
tuse oma oivalisusele ning püüavad edas- 
pidi olla veelgi eeskujulikumad. Aga mida 
teha sellise vaatajaga nagu üks minu tut- 
tav? Ta on teatraal, käib kõikidel esieten- 
dustel. Elus juhib ta ühte suurt tootmis- 
üksust. Kui vaja, läheb edu saavutami- 
seks juurdekirjutustele, pettusele. On end 
ümbritsenud «ustavate» inimestega. Kui 
keegi tõstab tema vastu häält. võtab kõri 
nii pihku, et ei kosta sääse pirinatki. Aga 
eraelus on ta aval, suhtlemisaldis natuur, 
intellektuaal, heasüdamlik, demokraatlik. 
Olemuselt aga küünik. Ma tunnen teda 
kaua aega ning näen, kuidas ta isiksus 
laguneb, kuidas pühadust jääb tema jaoks 
elus üha vähemaks ja vähemaks. Sellest 
hoolimata on ta enesega täiesti rahul. 
Vaadanud ära «Preemia» ja <Tagasiside», 


kiitis ta mind armulikult: «Tubli poiss, 


uljalt lõikad, kiidan!» Potapovi kohta ütles 
«idealist», Sakulini kohta «sce lollike võe- 
takse maha», Nurkovi kohta «ta oleks pi- 
danud Vjaznikovaga magama ja kõik 
oleks korras olnud». On niisugune vaa- 
taja! Reaalne, elus ja mulle hästi tuttav. 
Mida temaga teha? Millise näidendi peaks 
küll kirjutama, et sellist vaatajat mõjuta- 
da, talt täisväärtuslikkuse klants maha 
lüüa. 

Need pole lihtsad küsimused, kui me 
tahame teatrisse suhtuda tõepoolest tõsi- 
selt, kodariikuvastutusega. Ainuüksi tema- 
taoliste vaatajate olemasolu on sotsiaal- 
ne tellimus, ma ütleksin isegi sotsiaalne 
väljakutse teatrile. Sest selline vaataja ci 
hakka jäljendama mingit positiivset kan- 
gelast, võitku too finaalis või ärgu võitku. 
Ta on läinud positiivsetest eeskujudest 
mööda elus ja läheb teatris ammugi. Sa- 
mas on aga just tenta see positiivsete kan- 
gelaste nõudja. Olgu olla, nad on kasu- 
likud ja vajalikud — ci mitte temale, vaid 
teistele, neile, kes teravat draamat «ci 
mõista õigesti». 

Mida siis sellise vaatajaga peale haka- 
ta? Kas sülitada tehku mis tahab? Ta 
ära unustada? Rahulduda vanasõnaga. 
et küürakat parandab ainult haud? Aga 
mida teha niisuguse inimesega, kes pole 
veel päris lõplikult küünikuks muutunud, 
kes on veel kõlbelise valiku teelahkmel, 
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kuid ilmselt juba kaldumas minu tuttava 
suunas? Iga inimene on ju üheaegselt nii 
see, kes ta praegu on, kui ka see, kelleks 
ta saada tahab. Tema tahtmised on aga, 
nagu juba öeldud, tavaliselt vastuoluli- 
sed, kokkusobimatud. Tuleb näha reaal- 
seid inimesi, kelle mõtetesse ja tunnetesse 
põimuvad teatrielamused. 


Me korrutame igal sammul: teater peab 
kasvatama, inimene peab teatri mõjul saa- 
ma ausamaks, õilsamaks, paremaks. Kas 
me lihtsalt räägime nii ja tegelikult ci 
usu sellisesse võimalusse? Kas me anname 
endale aru, mida see tähendab — kasvata- 
da? Mis täpselt peab juhtuma kasvataja- 
te jõupingutuste tulemusena? Arvate, et 
on vaja, et inimene saaks aru? Milte mida- 
gi taolist. On vaja, et ta tahaks! Just sel- 
lest algab igasugune reaalne kasvatus -- 
tuleb saavutada, et inimene ise tahaks saa- 
da paremaks, ise tahaks eneses selgusele 
jõuda, tahaks nõudlikult analüüsida oma 
elu. Ja tahaks seda kirglikult, visalt. See 
on ainus tee. Kuni inimene ci taha, on kõik 
asjatu, läheb kõik tühja. Ent kõige sage- 
damini on asi ju selles, et inimene hakkaks 
tahtma seda, mida ta ci taha. Minu tuttav 
ci taha, ei soovi vaadata ennast minu pil- 
guga. Ta ju austab ennast vaid seetõttu, 
et ei lase endale hinge ning teadvusse tõde 
enda kohta. Ta filtreerib. Filtreerib pea- 
aegu alateadvuslikult. Tähendab teatris 
tuleb filter koristada, vajalik on teravus, 
halastamatus, sügavus. Selle asemel aga 
püüame ka meie filtreerida. Tema ci taha 
endast teada kogu tõde ja meie ci taha 
temast ütelda kogu tõde. Aga kui juhtub 
midagi selletaolist, nagu on kirjeldatud 
minu näidendis «Silmast silma kõigiga», 
siis on juba hilja. Sece on muide ainus minu 
näidend, mis jõudis mu tuttava suhtes 
pärale. Pärast etendust oli ta kuidagi no- 
rus, ei irvitanud heasüdamlikult. Ma olen 
kaugel selle tüki mõjujõu ülehindamisest, 
kuid vaatajate paljud reaktsioonid ütlevad 
mulle, et siin on tegemist tõepoolest efek- 
tiivse, mõjusa teega. Selles näidendis aga 
ci olegi positiivset kangelast. Ei ole laval, 
kuid on siiski, vabandage väga, autori 
näol, sest autor ju kavatseb selle näiden- 
diga midagi vaataja suhtes, ta tahab tões- 
tada, et ei saa kõikvõimalikke amoraalseid 
tegusid kanda tootmiselu objektiivselt kee- 
rukate asjaolude arvele. Ta tahab vaata- 
jale öelda: sinu elu põhiasjaolu oled sa 
ise, see, milline sa ise oled. 
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A.Gelmani «Silmast silma kõigiga» Noorsooteat- 
ris, 1982 (lavastaja K. Komissarov). Golubev — > 
Enn Kraam, Nataša — Luule Komissarov. 
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Kõigil meil oleks hädavajalik ometi 
kord aru saada, läbi tunnetada, et mis la- 
hes etenduse moraalne võit tuleb saavu- 
tada mitte eelkõige laval, vaid iga vaata- 
ja hinges!-Etendus kestab paar-kolm tun- 
di. seejärel sulgub eesriie, näitlejad lähe- 
vad koju, ja kõik, etendust enam pele. Ta 
on olemas ja jääb alles vaid vaatajate sü- 
dames ja peas. Ja scal võib ta clada kaua, 
võib seal «töötada ja töötada». Ja meic, 
tcatriinimesed, teatri professionaalid, lea- 
me, mida tuleb teha selleks, et meie eten- 
dused töötaksid vaatajate teadvuses kaua 
ja viljakalt. Ja meil on, kellelt seda kuns- 
ti õppida. See on räske töö. Pole lihtne 
teha võimsa mõjujõuga lavastust. Kuid 
ärgem segagem end igal juhul ise kõik- 
võimalike mitteloominguliste takistuste- 
ga — loobugem eitevaatlikest, ülekindlus- 
tavatest, draamakunsti põhiolemusele vas- 
turääkivatest seadumustest. Sece ci garan- 
teeri veel muidugi teatri õitsengut, kuid 
oleks siiski reaalne praktiline jõupingu- 
tus suunas, mis tõotab edu. 

Tõlkinud JAAK ALLIK 


Muutuv Gelman Eesti teatris 


Ladusalt, menukalt ja hüvade kunsti- 
liste tulemustega tuli A. Gelmani drama- 
turgia eestikeelsele lavale ja publiku juur- 
de. Teatripildis tõusid soodsalt esile nii 
«Ühe koosoleku protokoll», mille V. Panso 
lavastas 1976. aastal, kui ka «Tagasiside», 
mis tuli Draamateatri lavale kaks aastat 
hiljem M. Mikiveri käe all. Oli ka kahtle- 
jaid ja kõhklemisi, aga seda peaasjalikult 
kriitikute hulgas ja A. Gelmani dramatur- 
gia kuuluvuse ümber. Kuidas nendesse 
näidenditesse suhtuda, on siin ikka tege- 
mist kunstinähtusega või üksnes dialoogi 
vormis publitsistikaga? Viimast vaatekoh- 
ta ei olnud teab kui raske põhjendada. Ei 
ütelnud ju A: .Gelman oma esimeste näi- 
denditega tõepoolest midagi hoopis uut, 
niisugust, mida me ei oleks varem tead- 
nud. Uus oli aga see, et ta hakkas töö ja 
juhtimise eetika reaalsetest ebakohtadest, 
millest kirjandus, sealhulgas ka drama- 
turgia, seni vaikimisega või mõistaandmi- 
sega mööda oli läinud, kõnelema valju 
häälega ja väga teravas toonis. 

Praeguseks on niisugused kahtlemised 
oma tähenduse kaotanud. Ühelt poolt on 
olhud piisavalt aega Gelmaniga harjuda. 
Teisipidi on oluline Gelmani dramaturgia 
muutumine, selle ilmne lähenemine tava- 
päraselt mõistetud ilukirjanduslikkusele. 
Probleeme Gelmani muutunud dramatur- 
gia ja selle lavastamise ümber tundub aga 
olevat rohkem kui kirjaniku esimeste näi- 
dendite tulekul. 1982. aastal tuli Eestis 
lavale Gelmani uus näidend «Silmast sil- 
ma kõigiga», kõigepealt Tallinna Vene 
Draamateatris ning seejärel ka Noorsoo- 
teatris. Nende lavastuste kunstilist tule- 
must kaaludes tuleb peatuda ka näidendi 
juures — seosed on olulised ja mingis 
tähenduses õpetlikudki. 

Mõnedest A. Gelmani publitsistlikest 
esinemistest järeldub, et «Silmast silma 
kõigiga» peaks märkima uue loomingu- 
etapi algust. 1981. aastal ilmunud dialoo- 
gis «Juhtimise kõlbelisus ja kõlbelisuse 
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juhtimine» kõneles ta dramaturgia eel- 
seisvast etapist, «mil tänapäeva inimest 
asutakse põhjalikumalt uurima töö ja juh- 
timise keskkonnas». 1982. aasta oktoobris 
«Sirbis ja Vasaras» ilmunud intervjuus 
on seesama muutus sõnastatud teisiti ja 
sirgjoonelise enesekohasusega: «Ka mina 
tahan inimest lähedalt uurida.» 

A. Gelmani esimesed näidendid esita- 
vad teravalt konfliktseid probleemolukordi 
tootmises, demonstreerivad normaalse 
inimliku mõistuse ja eetikaga vastuolus 
olevat juhtimisstiili. Tegelased täidava 
siin üksnes nende jaoks ette nähtud rolle, 
märgistavad probleeme, hoiakuid, suhtu- 
misi. Brigadir Potapovist on palju kirju- 
tatud ja kõneldud, ilma et me temast kui 
inimesest midagi lähemalt teaksime või 
nende arutluste läbi teada oleksime saa- 
nud. Ta keeldub ehituse juhtide kombi- 
neerimisel ja plaanikohustustega mani- 
puleerimisel põhinevat preemiat vastu võt- 
mast. Käitumine on ennekuulmatu, Pota- 
povi argumentatsioon põhjalik. Probleemi 
väljamängimiseks sellest piisas. Ei uuri- 
tud ju Potapovit ega tema käitumise isik- 
likumaid põhjendusi. Demonstreeriti kõl- 
belisi olusid paigas, kus Potapov töötas. 
Pilt sai kontrastne ja tähendusrikas. : 

«Silmast silma kõigiga» on ühtepidi 
ikka seesama varasemast tuttav Gelman, 
teisest vaatekohast kui mitte just uus, 
siis muutumist taotlev, muutuda sooviv 
kindlasti. Ehitusorganisatsioon, kus And- 
rei Golubev on kakskümmend aastat töö- 
tanud ja juhtide hulka tõusnud, on põhi- 
mõtteliselt, moraalse kliima ja töösuhete 
kõlblusetuse poolest seesama, kus töötas 
brigadir Potapov. «Sellest hoolimata, et 
näidendi «Silmast silma kõigiga» tegevus 


möödub ühe perekonna elutoas, mehe ja . 


naise omavahelises heitluses, on see minu 
kõige tootmisteemalisem näidend» (A. 
Gelmani intervjuust «Sirbis ja Vasaras» 
oktoobris 1982). Kirjanik peab silmas 
neidsamu ühiskondlikke probleeme mis 
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A. Gelmani «Tagasiside» TRA Draamateatris, 1978 (lavastaja M. Mikiver). Nurkov — Ago 
Saller, Kaznakov — Einari Koppel. 


H, Saarne foto 


A. Gelmani «Meie, allakirjutanud» Rakvere Teatris, 1980 (lavastaja R. Trass), Nuikina — 
Eva Novek, Ljonja Sindin — Väino Laes, Devjatov — Rein Olmaru 


A. Gelmani «Ühe koosoleku protokoll» TRA Draamateatris, 1976 (lavastaja V. Panso). 


varemgi, näidendi sotsiaalne paatos on 
seesama mis lavatükki 
des. Muutunud on aga kunstiline stratee 
gia. Varem nähtud büroode ja kabinettide 


autori esimestes 


asemel on vaataja ces kolmetoalise kor 
E A 

teri elutuba, tootmisjuhtide ja funktsio 

nääride keeruka hierarhia asemel mees ja 


naine, abielupaar. Inimeste tõine elu on 
laval, kuid autori kavatsuste järgi see 
kord mitte vaid 
ja isikusuhetega ning nende kaudu 

Kes need inimesed on, missugused nad 
on? Gelmani Golubevid on 
miks mitte ka tüüpilised. Nad on taotle 
nud seda, mida inimesed ikka taotlevad: 
olta kindlustatud, elada nii, et oleks või- 
malik end ümbruse suhtes jõukana ja eda- 
tunda. Insenerist 
püüdlikult ülemuste soove silmas pidanud, 


otsevaates, koos eraelu 


tavalised ja 


silõudnuna Mees ON 


H. Saarne foto 


väikeste ja suurte valede kaasabil plaani 
täitnud. Naise nõusolekul ja innustusel on 
ta tasapisi karjääri teinud, sõidab ameti 
autoga tööle ja koju. Isiksuse-allakäik ja 
inimese kaotsiminek Andrei Golubevis on 
seejuures toimunud pika aja jooksul, selle 
ga on jõudnud harjuda ja leppida nii tema 
ise kui ka naine. Golubevide elu oleks või- 
nud rahulikult senises roopas edasi veere 
da, kui vahele ci oleks tulnud juhtus = poja 
ga juhtunud ränk õnnetus. Ent otsib süüd 
last ja leiab, ct süidi on käteluks jäänud 
noormehe a. Gelmanit kellegi isikuline 
süü ei huvita. Tema tahab näidata seoseid, 
ühiskondlikku mehhanismi, olusid ja tingi 
musi, millega kohanedes Golubevid on ku 
junenud niisugusteks, nagu nad näider- 
dit algusest lõpuni täitvas tülis ja arve 
teklaarimises avanevad väikesed, tühi 
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sed, egoistlikud, kättevõidetud hüvede ja 
positsiooni kaotamise pärast lakkamatult 
hirmul inimesed. Inimeste ja tingimuste, 
inimeste ja olude seos, veel hiljuti nõu- 
kogude kunstis kui mitte just unustatud, 
siis kuhugi kolmandale või neljandale 
plaanile tõrjutud, hakkab siin äkki pea- 
aegu fataalse jõuga toimima. Gelmanit ei, 
huvita suhte inimene ja tingimused tilo- 
soofiline pool ega inimese võimalused: olu- 
dele vastu hakata. Gelman demonstree- 
tib, mis saab inimesest, kes isiklikku hü- 
veolu muust kõrgemaks seades kohaneb. 
Sandistav õnnetus laval toimuva käivi- 
tusmehhanismina, juhuse nii suur osa näi- 
dendi konstruktsioonis ei kõnele iseene- 
sest küll selle dramaturgia kasuks. Aga 
niisugusel talitusviisil ci puudu ka õigus- 
tus. Oli vaja Golubevide äärmuslikku ene- 
sepaljastust, oli vaja vapustust, mis sun- 
niks elule kriitiliselt tagasi vaatama. 

Kas käteta jäänud poeg on sümbol? Ta 
võiks seda olla ja sobiks selleks, kui näi- 
dendi kunstiline laad ci häälestaks niisu- 
gusele mõistmisele, kus ci loe sümbolid 
ega kujundid, vaid tõestav loogika. Gel- 
mani maailmamõistmisele ja kujutamis- 
viisile iseloomulik ratsionaalsus oli tema 
esimestes näidendites väga loomulikult 
oma ülesannetes. Nüüd on see hakanud 
pidurdama, piire seadma. «Silmast silma 
kõigiga» on kavandatud nii, ct nn toot- 
misteema käsitlemisest ci piisa. On* vaja, 
et kujutatud inimesed oleksid ka psühho- 
loogiliselt konkreetsed karakterid, et la- 
val oleks reaalse mehe ja reaalse naise 
suhetes kaks aastakümmet väldanud draa- 
ma. Seda aga ci ole, õigemini on liiga vähe, 
nii näidendis kui ka selle Tallinna-lavas- 
tustes. On mehe ja naise vastastikuste 
süüdistuste ning jaolt ka encsepaljastus- 
te kaudu toimiv sotsiaalne analüüs, ci 
ole aga psühholoogilist draamat, Vaataja 
vaatab ja mõistab, aga ci ole ja ci tule se- 
da, mis paneks kaasa elama. Näidend on 
kompaktne ja dünaamiline. Kuidas seda 
aga mängida, kui ci ole kirjutatud karak- 
tercid ega sellest tulenevat suhet? 


Tallinna Vene Draamateatris lavastas 
näidendi 1. Sevtsov, kes ühtlasi kehastab 
Andrei Golubevi. On tunda, et lavastaja 
märkas näidendi ühekülgsust, ühe eriti 
olulise mõõtme puudumist selles. Tu on 
püüdnud retrospektiivina esitatud mandu- 
misloost sügavamale minna, jõuda Gel- 
mani ratsionaalselt tüüpiliste tegelaste 


juurest individuaalsete karakteriteni, kelle 
puudumisel ei saa Golubevide perekonna 
draamat tõelisena kujutada. Mehe ja naise 
suhe selles lavastuses on mingites olulis- 
tes nüanssides intiimsem ja valulisem kui 
näidendis. Kakskümmend aastat kestnud 
muserdavast kooselust üksnes ci kõnelda, 
selle sadestusi on nendes inimestes tunda. 
Etenduse algul aimub rikkama celupildi 
tekkimise võimalus. Aga rohkem ka mitte, 
sest kuidas see peaks teostuma, selles ci 
ole osalised üksmeeleni jõudnud. L. Sevt- 
sovi Andrei pingestatus võidab suuresti 
vaoshoitusest. S. Orlova Natašsas langeb 
algusest peale tugev rõhk emotsionaalsu- 
sele, mida ci suudeta või ci taheta kont- 
rollida. Selles Natašas on palju hüstee- 
rilist, hüsteeria aga mõjub sageli teatraal- 


“sena, mängituga. Draama madaldub me- 


lodraamaks, nii et kohati kaotab loetavuse 
ka näidendis väga loogiliselt paika pan- 
dud sotsiaalsete põhjus-tagajärg seoste 
ahel. 


L. Ševtsovi Andrei on kahe lavastuse 
nelja rolli hulgas see, kelle puhul paiguti 
tekib tunne, et selle inimesega on toimunud 
ja toimub midagi traagilist. Ševtsovi And- 
rei Golubev on -- milleski nagu näidendile 
vastukõnelevaltki inimene, kellele on 
antud elu ka sügavamalt tunnetada. Poja- 
ga toimunud julm õnnetus on teda vapus- 
tanud hoopis tesiti kui naist, on nähtavale 
pööranud inimese varjatumad, väärtus- 
likumad kihid, mida ta pikkade, kohane- 
mises elatud aastate jooksul on harju- 
nud nii teiste kui iseenese eest varjama. 
Sce Andrei ci ole päriselt lootusetu, kui ta 
ka näidendi järgi peaks seda olema, 

Noorsootcatris lavastas Gelmani näi- 
dendi K. Komissarov ja statsionaaris män- 
gitakse seda väikesel laval. Sce on väga 
näidenditruu lavastus, täpne, selgesti loe- 
tav, lõpetatud. Kirjaniku ja lavastaja maa- 
ilmaparandajalik mõttekaaslus annab la- 
vastusele midagi olulist juurde, väärtus- 
tab, võimendab publitsistlikku tähendust. 
Rakendatud on võimekad näitlejad L. Ko- 
missarov ja E. Kraam. Näitlejate valik 
tundub õnnestunud olevat ka näidendi ja 
lavastuse iseärasusi ning konkreetset an- 
samblimängu silmas pidades. Väsinud ja 
kulunud, näidendicast vanemana tunduv 
Andrei ci jäta vaatajale mingit lootust. 
nagu ci anna ka põhjust arvata, et ta oleks 
oma allakäiku kunagi fraagilisena läbi 
elanud. Arukus ja loomtuomane heasüdam- 


likkus, mida selle mehe puhul oletada 
võib, ci loe selles elus, mida ta elab, mille- 
ga ta omend püüdlikult kohandanud. enam 
kuigivõrd. 1. Komissarovi Natasa on mehe 
allakäiku pealt vaadanud, on sellega ra- 
hul olnud ja on seda rahulolemist enda 
eest varjata püüdnud. Tema olemises on 
praegugi rohkesti toda pealtvaatajat. Ta 
oskab näida sõltumratumi ja parem kui on 
olnud tena roll selles mängus. Vene teatri 
lavastuses mõjub Nataša jutt kavatsusest 
end üles puna täiesti usutavana. 1. Komis- 
sarovi Nataša puhul võib seda aga mõista 
ka hoopis teisiti — blulina, mis peab liiga 
pehmeks muutunud mehe veelgi suure- 
masse segadusse viima. Mis aga etemdu- 
se edenedes järjest rohkem selgeks saab, 
omsee, et nende kahe inimese vahel pin- 
dub intiimsem suhe, milleta ei kujutle, 
eitunne ära ka teineteisest kui tahes võõr- 
dunud abielupaari. Gelman jättis selle 
aspekti kirjutamata ming Noorsooteatri 
lavastusest ei ole märgata, eb teater oleks 
soovinud näidendit täiendada. 


Kahe lavastuse kõrvutamisel tekkinud 
dilemnra ci lase end niisama lihtsalt lähen 
dada. Kui nende lavastuste omavahelisi 
lahkuminekuid mõnevõrra tera valada, võib 
kõnelda kahest põhimõtteliselt erinevais! 
juurdeminekust näidendile, Kimmbir eelis- 
tada. sellele lavastused vi vasta. Vene 
Draamateatris om Gelmant näidendit 101 
gilsetud mõnevõrra vabamalt, Võib küll 
olla, et asi on lihtsalt lavastaja väiksemas 
järjekindluses. Tulemus: on näha võimalus 
si näidendis kujutatud inimeste siigava 
maks, vaatajat kaasaelamisele häälestas 
vaks, teatrielamuse tekkimisele viivaks ki 
jütamiseks. Dramaturgi väga põhjaliku 
motiveeritud sotsisralne traktaat ühiskond- 
like olude mõjustinimestele ja nende valie- 
kordadele on aga seejuures kaotanud mri- 
lagi oma täpsusest ja veervusest. Ei julge 
küll kinnitada, et need kaks tendentsi, 
näidendi sügavust kasvatav ja selle sisu- 
täpsust kahandav, on omavahel põhjus- 
likult seotud. K. Komissarov on Gelmani 
näidendi väga täpselt lavale toonud 
nii selle ideelises järjekindluses kui ka 
kunstilises piiratuses. Võib arvata, et näi 
dendi valusast sotsiaalsest probleemist 
ei saa publik siin kuidagi mõõda vaadata, 
elamuslik kontakt laval toimuvaga ja näi- 
dendi tegelastega jääb aga küsitavaks. 
Kas oleks olnud võimalik näidendit rikas- 
tada selle ideelist selgust kahjustamata? 


A. Gelmani esimesed näidendid olid 
omas laadis hoopis terviklikumad ja pare- 
mini välja peetud kui seda om «Silmast 
silma kõigiga» omas laadis, so sotsiaal- 
psühholoogilise draamana. Üle- 
minek inimese sügavamale kujutamisele 
on esialgu poolik. Psühholoogilisena. kir- 
jutatud sotsiaalses draamas ci jõuti ka- 
rakteriteni. Kuidas peaksid niisuguste näi- 
denditega talitama teatrid, oleneb oluli- 
selt ka sellest, missugune on Gelmani 
drantaturgia muutumise järgi. 
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Hoovõtu hooaeg. Mitmes? 
(«UGALA» 1982/83) 


Kaisest ühele hooajale kokkuvõtva 
sõnaga pitser peale panna aimdub terake 
annus riski Raske on - kommenteerida, 
järeldada, erinevaid arvamusi = kokku 
viia ja neid võrrelda, kui oled vaid (kõr- 


valt) vaataja põhjuslikke seoseid 
õnnestumiste ja nurjumiste vahel võib 
ainult aimata, Teater oma «isikliku» 


eluga eksisteerib sinust välja tegemata. 
Sisemised tõusud ja mõõnad, suun- 
dumused ja seisakud jõuavad lavale 
oma algpõhjusi paljastamata. Esicten- 
dus avalikustab = proovisaalis sündinu, 
kuid ci ava veel proovisaali uksi. lidset 
looja-tarbija (ikkagi vajalikku) distantsi 
põhjates tekib tunne, nagu kritiseeriksid 
ikkagi rohkem nähtumust kui olemust. 
Sellest hoolimata. asendagu ootuspäras! 
ülevaadet = pigem —sissevaade = mõnesse 
hooajal 1982/83. Viljandi Draamateatris 
«Ugala» esietendunud lavastusse. 
Kelsoojenduseks — võiks = meenutada 
1980. a <Teatrimärkmiku» hooajaankeedi 
vastuseid, kus paljud - kriitikud = meie 
teatripildis igavust ja keskpärasust kurt- 
mas olid. Tollastele skeptilistele meelc- 
oludele vastandusid viljandlaste «Kihnu 
Jõnni»-saavutustest tuge saavad lootu- 
sed vihjati väikelinna teatri unene- 
misele = käsikäes = värske = peanäitejuhi 
Jaan Toomingaga. Ergutavalt mõjus ka 
vastvalmiv teatrimaja. Võis oletada, cf 
just - kolmandasse - hooaega = jõutakse 
juba omanäolisena, väljakujunenud loo- 
mingulise programmiga ja esimesi tu- 
lemusi = märkivalt = mingile > stabiilsele 
tasandile jõudnuna. Aga kui professio- 
naalse - cesti teatri algperioodil - olid 
provintsiteatrid suurte teatrite taimela- 


vad («Ugala» on seda hiljemgi suut- 
nud), siis nüüdset Viljandi teatrit näib 
olevat tabanud katselava saatus. Erine- 


vaid tulemusi saavutanult on siin pal- 
jude aastate jooksul - kätt - proovinud 
mitmed lavastajad ja -lavastajahakati- 


s2 sed. Jõupingutustest hoolimata pole seda 


MARGOT VISNAP 


teatrirakendit liikuma saadud, ikka logi- 
seb mõni ratas või kisub hoopis erine- 
vasse - kanti. - Viimaste aastate - püüd- 
luste" otsiv vaim suutis vaid tõestada 
ülesande raskust. Teatri sisemist po- 
tentsiaali  kompides leidis Jaan - Too- 
ming küll avastamata = varusid, kuid 
neist - piisas vaid esimese - kvalitatiivse 
hüppe sooritamiseks. Võib-olla = sigines 
(UC liig uinutavat rahulolu? 
Või märgistavad senised teetähised samm- 
haaval liikumist eesmärgi poole? Või toob 
mist avastusi käasa alanud hooaeg? 


ootiisesse 


Möödunud = hooaeg, = mis - lõppedes 
teatri uut liidrit ootama jättis, oli võr- 
reldes paljude varasematega ühtlasem 
taga ikka veel ohtlikult lähedal sõnale 
«keskpärane»). Rambivalgust nägi kuus 
sõnalavastust ja kontserilavastus (üks 
kahest lastetükist)*. Teatrisündmust ci 


toonud teatrisse ükski kolmest külalis- 
lavastajast (1. Peterson, K. Raid, V. Jü- 
risson). Üldse tuli näitlejaskonnal ennast 
häälestada kuue eriilmelise lavastaja 
järgi, kellest peaaegu igaühe lavastused 
olid kinnituseks nende senisele = mõtte- 
ja väljenduslaadile. 

Kaarin Raid tuli puhast «selget: “ilusal 
otsivana lon Drutse näidendiga «Maa 
ja päikese nimel». Algmaterjal = näis 
sobivat Raidi lavastuslaadiga, kus kai- 
nus naiselikke emotsioone - delikaatsel 
ohjeldab. Ka eeldas näidend - Drutsele 
omast kontlikti rahvusliku = hingestatu- 
se ja avariise ning kaasaegse, nn linna- 
tüüpi mõtlemislaadi vahel sarnas- 
test kokkupõrgetest paisunud äng on 
üpris sageli Drutse töödes  katarsise- 
list pinget loonud. Võis aimata K. Raidi 
sedalaadi kavatsusi, ometi ci jätkunud 
kõigil osatäitjail lavastusideega kaasa- 
minekujõudu. Nagu H. Lindepuugi aja- 


* Väikeses saalis valmis ka kaks luulekava: 
B. Alveri - «Tuulelapse - tallerteelt» — (lavastaja 
S. Raudsik) ja E. Leino «Päikese õpetus» tlavas- 
laja M. Sarv) 


kirja 4. numbris märkis, oli lõpptule- 
museks siiski vaid keskmisele ja vane- 
male < koolieale - suunatud — kasvatuslik 
lavastus (mis arvatavasti siiski põhi- 
eestmärgiks ci olnud). Segavaks muu- 
tus ülevärtsitatud koolimiljõö, milles oli 


küll siiras soov tabada - õpilaslikku 
joont, - koolipoisi - koerusmainet. - Kuid 
küllap seetõttu sai küla -kellatornist, 


eelkõige ühe rahvuse alge ja kultuuri- 
traditsiooni sümbolist, märkamatult vaid 
kooliprobleeme illustreeriv - õpilase-õpe- 
taja (vaid ajuti olid vastamist tõesti 
kaks erinevat - eluvaadet) — vahelise 
lahkheli põhjus. Kahjuks imendus. lava- 
variandis rohkent = elujõudu — direktori 
ametnikuhingest — (R. Malmsten) — kui 
lapsi mõistvast õpetaja Horiast, kelle 
jutlustajamaneer mõjus A. Tabuni csi- 
tuses üpris cbausutavalt (ka lavastaja 
on õpetajale liiga heldelt teatraalseid 
etteasteid = võimaldanud). — Kõik = õeldu 
ci vihja siiski lavastuse ehaõnnestumi- 
sele, on ju viljandlaste variant nii olu- 
jõuline, et suudab publikut saalis hoida 
ja sinna juurdegi tuua. 


«Ugala» jaoks mõnevõrra uut kvali- 
teeti tõi Lembit Petersoni lavastuses 
Edward Albee «Kõik aias», mis vanu 
traditsioone järgivalt oleks võinud vaid 
kriminaalseks looks jääda. Aarne Üks- 
küla tarmukas tulek järgmisesse Albee- 
lavastusse ja - külaskäik = «Ugalasse» 
andis värskendava impulsi Leila Sääli- 
kule = (Jenny), — küllap = teistelegi - osa- 
täitjatele. Sääliku puhul üllatas asja- 
olu, et varent oma väljendusvahendeid 
ja suuri võimeid vaid intuitiivselt, ena- 
masti lausa stampidena kasutanud näit- 
lejanna võis nüüd täiesti arukalt-läbi- 
mõeldult oma rolli kujundada. - Olles 
oma kriitikameelt ergutanud ja seekord 
ülemängimist — pidurdanud, -saavutas 
L. Säälik tagasihoidliku (kuid = mitte 
halli!) ja tõesti meeldiva tulemuse. 

Lembit Petersoni vaoshoitud lavasta- 
jatöö vastab täielikult «Ugala» — või- 
matustele (kõrgemale küündimine oleks 
lavastuse ka kindlasti ebaühtlaselt lohi- 
sema sundinud). Pealegi pole see Albee 
näidend võrreldav meil veel värskelt 
meelespüsiva «Virginia Woolfiga». Nii- 


pea kui intriig on püsti, sõlmuvad 
otsad lahti ja saalist võiks lahkuda, 
sest näidendi lõpp pole just raskesti 


etteaimatav (oletatav isegi siis, kui tege- 


mist oleks -agathachristie'liku - puändi- 
ga). Näidend pakub küll nauditavaid het- 
ki, mitte aga pidevat psüühilist pinget. 
Muidugi oleks nii ühel kui teisel juhul 
näitlejatel raske, praegusel juhul õigus- 
tavad = peaosatäitjate = kõrval - etenduse 
lõpunivaatamist - mitmed teisedki osa- 
täitmised (L. Vaga, V. Uibo, E. Moldov jt). 

Meile siiski võõrast ühiskondlikust 
süsteemist hargnev intriig kutsub üsna 
tuttavlikult sarnaseid paralleele looma, 
kuid lavastaja cesmärgiks ci näi olevat 
meie olustikust puutepunktide - otsimine 
(kuigi võimalusi ju oleks). Lavastaja 
tajub selgesti, kuidas ja miks inimesed 
oma sisemise väärikuse rahapaki vastu 
vahetavad, kuid - eetilisi - ümberhinnan- 
guid, võimast vapustust ja ümbersündi 
(loomuliku jätkuna), hävitavat hukka- 
mõistu see teadmine endaga = kaasa 
ei too. Peategelased jäetakse armsalt- 
abitult oma esimesi suuremaid süüme- 
piinu põdema, tulevikuväljavaatega saada 
oma küüniliste sõprade sarnaseks. Kohati 


tundus, nagu oleks kõik ühiskonnale 
vajalikud teod (tegelikult siis ju ka 
cbamoraalsel viisil rahateenimine = kui 


ühiskonnaliikmete vajaduste rahuldamise 
allikas) inimliku kohtu ces süüdimatuks 
tunnistatud. Säälik ja Üksküla (Jenny 
ja Richard) sümpaatse. ja aruka abi- 
elupaarina näivad seda ideed ka lõpu- 
stseenis toetavat. 


Väino Uibo jätkas lavastusega «Tee 
õnnelikku aeda» osalt oma eelmise mut- 
sikalise lastetüki vaimus, laste ja noo- 
rukite = muusikalist = maitset = harivana. 
Priit Pedajas, kes tulejate-mincjate kõr- 
val kindlalt kanna Viljandisse = kinnis 
tanud, osutus produktiivseimaks = kahe 
lavastusega: J.. Synge'i = rahvatükiga 
«Üle lääne Kangemees» ja = muinas- 
jutusarjaga Eestimaale jõudnult lavas= 
tusega «Eesti muinasjutud». Uuslavas- 
tuste rea lõpetas Veiko Jürissoni veidi 
ilmetu debüüt «Ugalas» leedu autori 
Saulius Saltenise näidendiga  <Jason». 
Kihnujõnniliku tulemuse puudusest hoo- 
limata pakkus hooaeg mõndagi naudita- 
vat. Aga tippu, mida mööda hierarhili- 
selt allapoole tulema hakata, polnud. 
On see keskpärasuse märk või tasenic 
ühtlus? Ja kas peabki harjumuspärase! 
alati tippu otsima, või peab see üldse 
olemas olema? Vist ikka peab saa- 
vutusena, mis edasi tiivustab, senistele 
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1. Synge'i «Üle lääne Kangemees» (lavastaja P. Pedajas). Christopher Mahon — Andres Lepik, lesk- 


naine Duin 


võimetele — kinnituseks on, = tulevikuks 
jõudu annab, rutiini maha raputab. 
Ootuslikult oleks võinud tipus he- 
lendada Jaan Toominga ainus selle 
koo lavastajatöö «Ugalas», M. Gorki 
«Põhjas». Küllap on see ka viljandlaste 
varasemate klassikalavastustega võrrel- 
des üks tähelepanuväärsemaid saavu- 
tusi. Ilmselt võib põhjust otsida vil 
jandlaste seda laadi kogemuste vähesu- 
ses, et esialgne mulje oli masendust 
tekitav, higilõhnaline, kohati diletantlik. 
Sünge, = mesilastaruna = kihav = õõmaja 
ehmatas eesriide avanedes märatse 
liku rähklevusega. Vähemalt esietenduse! 
ci pidanud näitlejad hullumiseni = pin 
guldunud tempole vastu juba esi 


mese vaatuse keskel murenes etendus 


— Leila Säälik, Margaret Plaherty — Vilma Luik. 


koost. Tundus, nagu jõuaks iga lavas- 


tajapoolne mõte või rõhk näitlejateni 
30-sekundilise hilinemisega. Väliselt paist- 
sid kõigi rollide piirjooned paigas ole- 
vat, kuid ainult - bravuur tungiga 
väljapoole (vaatamata,näitlejate seniseid 
võimeid lausa ületavatele pingutustele) 
jäid hasariselt - siblivad = tegelaskujud 
etenduse lõpuni vaid oma nrarionetlik- 
kust rõhutama. Isegi lavastaja — ees- 
märke tajudes oli* saalis IGAV istuda, 
sest tänast - vaatajal - huvitav = infor- 
matsioon (mis teeb üldse võimalikuks ja 
õigustab näidendi - lavastamisi 
meic kaasajal) ci kandunud saali. Ainult 
esietenduse, muljega — piirdunul 


täielik õigus küsida: miks? Miks sündis 
lavastus «Põhjas»? 


sellise 


oleks 


Huvitavalt mõjus «Vanemuises» antud 


mis — ligikaudsete = arvestuste 
võis umbes kuues mängukord 
publik, konkreetselt 
vaatama tulnuna ci 
lavalt käivitus dia- 
loog. käratsev jõuk kandis lavastaja 
mõtteniansse — saali - täpsemalt, = tund- 
likumalt, - ettevaatlikumaltki, = Sellisena 
joõnistus - etendus — (hoolimata — välisest 
ekspressiivsusest) Toominga üheks mõt 


etendus, 
kohaselt 
olla. Ülikoolilinna 
just seda lavastust 
pidanud pettuma 


likumaks lavastuseks. Haletsusväärsete 
öömajaliste = seesmist = alastust — mõni- 
tavalt — paljastades = jahmunuks = nagu 
lavastajagi oma avastusest? iga peali 
näha kahetsusväärse eksituse taga on 
INIMENE. - Vahest on lubatav - Javas 
tusele pilku heites kõrvale jätta — kir- 
jandusteadlaste väitlused = Luka = po 
sitsioonist = ja oletatavast mõjust 


öömajalistele, viimaste «ärkamisest» ja 
ümbersünnist — <luiskelugusid» = vestva 
Lukaa mõjul. Võib-olla on selline kavas 
tuse ideelise plaani lõhkumine (õigemini 
kõrvalejätt) vägivaldne, kui püüan piir 


duda vaid ühe tasandiga, kahe ceten 
duse põhjal tekkinud: visiooniga - port 
reteeritavast INIMESEST (kui inimese 


koondportreest), keda me kõik arvame 
tundvat oma armastuse ja = väikeste 
vihkamiste suhtumises 
ollakse aga aabitsatodesid 


Üldisest mäslevast massisi 
vad tegelikult vaid hetkeks 
prožektorivihku inimolendid, kandes oma 
monoloogides-repliikides = küll - erinevat 
elustatust, kuid nagu ühise nimetajana 
viletsust ja madalust kõike oma 
inimlikkuses!) Tänavatüdruk -— Nastja, 
mütsitegija Bubnov, pirukamüüja 
Kvašnja, lukksepp Klešts, öömajapidaja 
Kostõljov jt oleksid kui ühe inimese 
erinevad = näod, = millest - ühiskond = on 
vorminud - erinevad tüübid 


piires, kellesse 


minetlamas 


põrku 
eeslavale 


(seda 


sotsiaalsed 


Selles kalestunult kahtlevas ja kiivas 
maailmas ei jäägi muljet inimsuhete 
väärastumisest suhted on oma kesk- 


konnale väärilised 
saanud väärastumises peitub väljasure- 
misoht, mille tunnetamisele on lähedal 
vaid vähesed öömajalised oma -vastu- 
hakus: «Inimest tuleb austada 


Just selles normiks 


Iseäranis 


aga lapsi tuleb austada! Lapsukestel 
on vabadust -vaja!...» (Satin). Kui 
ühiskond on prügikasti heitnud juba 


sellised *inimesed nagu Satini, Näitleja, 
Paruni ja nende vastu igasuguse huvi 
kaotanud, siis annab see Lukaa sõnade 
järgi tunnistust kõikuvatest alustaladest: 
«Kui palju igasuguseid inimesi maa peal 
kamandab . ja igasuguste hirmudega 
üksteist hirmutab, aga ikka pole elus 
korda .. ega puhtust! " 


Oma kõrvalejäetust enam tunnõtavana 
tõusevad esiplaanile just oma intellek 
tuaalseid = võimeid = raisanud kolmik: 
Näitleja, Paruni, Satin. Andres Lepik 
loob põhjakäinud Näitleja luigelaulu, vii- 
mase = vaatuse = mängitseva = paatosega, 
aga ettevaatlikult, - kikivarvul, justkui 
kartes Näitlejana = sedagi - rolli - käest 
libisevat. Ülesanne on < raske ise 
näitlejatece algul olevana mängida lõppu, 
lavaelu jooksul läbi clada kogu senine 
Näitleja saatus ja panna see ühteain- 


sasse monoloogi: -«Astun välja, sean 
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M. Gorki «Põhjas» (lavastaja J. Tooming). Satin — 


Priit Pedajas, Lukaa — Edgar Valge 


end mõndamoodi (Võtab poosi.) Sei- 
san... ja (Vaikib!) Midagi ci tule 
meelde » Tartu etendusel = tundus, 
nagu võtnuks kogu saal sisemiselt sama 
poosi, et oma lemmikluuletust = alus 
tada ja siis see pingelisele = mõtte 
tööle = järgnev = välkteadmine = (valgus 


saalist), ct midagi ci tule meelde! 
Samastumisefekt oli rabav (saab tekkida 
ainult publiku ja näitleja koosmänguga) 

kogu saal pidi tunnetama 
hukkaläinud ja usu kaotanud inimest 

Rein Malmsteni Parun astub lavale 
olulise = vihjega = kaasaega, inimesena, 
kelle cesmärgid on pärit teistelt, ette- 
määratud. Inimene seadustatud elutee- 
ga. Pidevast enesealandusest kerkinud 
lausa füüsiline valu kulmineerub mono 
loogis, kus Parun oma senise elukäigu 
pöördepunktidelt vaid uue mundri (või 
esindusülikonna) leiab. Juba hägustu 
nud vaimseid pingutusi olid seni kroo- 
ninud vaid tühised teetähised, mahasuru- 
tud isiksuse väikesed rõõmud. Parun ci 


endas 


ahasta - mitte oma -põhjasoleku, = mitte 
lihtsalt karilejooksnud elu pärast see 
on valesti funktsioneertnud elu, mille 


tõdemine = viib oma = pead - silmusesse 
pistma küll mitte Paruni, vaid Näitleja 
Satin, üks tugevamaid natuure, saab 


Priit Pedajaselt voogava žesti, näitleja 


isikupärane laad asetaks Satini magu 
mõttetusse mängu öömaja keldrikorru 
sel. Satini mäng irooniline bravitur 


ja kelmuslik riugas laseb aimata kaasa 
sündinud vaatlejaoskust, sellega kaas 
nevat varjatud valu. Tenra teadvusta 
tud tõdemus (teiste puhul rohkem ala 
teadvuslik) hingelt nõrkadele ja võõras 
test mahladest elavatele putukatele paku 
tavast lohutavast, lepitavast ja õigus 
tavast VALEST tõuseb kõrgemale öömaja 
keldrikorrusest, omandades hoopis ava 
ramad dimensioonid. Satinisse oleks nagu 
pandud kogu lavastuse tõekoorem, än- 
gistlav tõekoorem valest kõik 
mida Tooming näib sellise lavastajatõõga 
kaasas kandvat 

Jaan Toominga Gorki poole pöördu 
misest lootsime üllatust (millegipärast 
on harjutud Toomingalt aina üllatusi 
ootama). Seekordne tulemus tervikuna jäi 
aga alles küpsemist ootama uues hoo 
ajas 


See, 


Sajakaheksakümmne kraadilist täispöö 
ret tehes tuleksin ehk vähe tähe- 
lepanu äratanud lavastuse juurde. See 
asuks nagu väljaspool paljusid «Ugala» 


Se 


lavastusi saatnud otsinguid ja >kaltse 
tusi. Taotlustes on arvestatud - reaal 
sete võimalustega, mis selles laadis 
üpris traditsioonilised iirlasest John 


Millington Synge'i «Üle lääne Kange 
(lavastaja = Priit Pedajas) = on 
varasemate aastate ampluaasse 
kuuluv näidend. Tegemist on viljandlas 
tele nii sobivat karikatuurset mängu 
laadi võimaldava näidendiga, kuid rah 
vatükiga kõige paremas mõttes. Seda 
laadi tükkides paistab viljandlastel an- 
samblimäng = kergemini kätte tulevat, 
partnerid oskavad oma jõul üksteise 
vastu tähelepanelikud olla, õigesti, situal- 
sioonikoomikat — esiletoovalt = reageerida. 
Lavastuses lõi harva välja harjumu- 
seks saanud nali nalja pärast, liialt üle- 
vootav lust ja eneseimetlus 


HMCOeS» 
teatri 


Tükk on rikas osavalt puänteeri- 
tud situatsioonidest. Ilmselt aitab näit 
lejaid nii olustikku rõhutav kujundus 


E. Albee “Kõik aias» (lavastaja L. Peterson). Jenny 


- Leila Säälik, Richard — Aarne Üksküla. 


(kunstnik Krista Tool) kui ka sellesama 
olustikulise joone avaldumine näidendis 


endas tegelaste keeles, iiri taluini- 
meste rikkas ja clavas = kõnepruugis, 
mille kohta autor on väitnud: «kleas 


näitemängus = peab iga sõna - olema 


maitsev nagu pähkel või õun ja niisu- 


gust keelt ci saa kirjutada see, kes elab. 


suu luulele sulgenud rahva kes 
kel.» Nagu äutor ise leiab, olevat selle 


oma 


näidendi hullemadki ütlused ja ideed 
taltsad, võrreldes lugudega, mida võis 
kuulda igas hurtsikus Gecsala, Carra- 
roe või Dingle'i lahe küngasmaal. Näi- 
dend võluhki oma koomika = rahvalik- 
kusega, iirlaste omapärase -motte- ja 
käitumislaadiga. Samas kasvab sellest 


sajandialguse iiri külaühiskonna peegel- 
pildist välja mäidendi üks idee, mis liht- 
salt väljaõelduna kõlaks nii: harimatus 


on pimedus. Tegemist on harimatusest, 
siiski aga rohkem rahvuslikust 
pärineva uudishimu ja sensatsioonijanu 
võimuisemisega inimeste üle. Argiellu 
vajunud küla on löödud isegi = mitte 
niivõtd pimeduse ja harimatuse,  kui- 
võrd IGAVUSEGA, ja kui sinna ilmub 
räbalates noormees (üle lääne Kange- 
mees), kelle jutust avastavad 
külaelanikud isatapja, löövad kired külas 
lõkkele. Armetu, arg ja pisut kohtlane 
noormees Christopher Mahon (Andres 
Lepik või Andres Tabun) muutub har- 
dalt austavate — pilkude ja - imetluste 
objektiks. Loomulikult = saadab = päeva- 
kangelast — pisike = armuintriig, = milles 
noormehe üle peavad lahin- 
gut kõrtsmiku tütar, noor ja tuline, 
terava keelega Margaret Plaherty (Vilma 
Luik), rebaselikult kaval lesknaine Ouin 


algesi 


segasesl 


sisistaval 
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ss (opher tõmbab tähelepanu just 


(Leila Säälik) ja tuulispasana - ringi- 
tormav külatüdrukute kamp. 

Hoopis = elujõulisema, - otsusekind- 
lama, kuid ona poja juhmust ületava 
vana Mahoni (Priit Pedajas) ilmumine 


külla vallandab elanike viha = petetud 
lootuste pärast nii palju jutmaines- 
tikku, imestamist ja uhkeldamist -pak- 


kunud kuritöö osutub valeks, sest vana 
Mahoni kolju on vaid põrutada saanud. 
Nüüd avaldab ennast inimeses = peituv 
kiskja. Isegi Christopherisse armunud 
Margaret põlgab äkilises vihahoos oma 
armastatu ja on nõus koos külaelani- 
kega noormeest kas või tükkideks rebima. 
Kui siis viimane oma mehelikke- võimeid 
tunnetanuna isa nimaseks lööb — (üld- 
suse silmis surnuks).  kohkuvad - üle- 
jäänud. tõsiselt, kuritöö -tumnistajatena 
kaob kuulujuttude salapärasus ja võlu, 
igaüks mõtleb vaid oma naha pääst- 
misele noormehele võllakõit kaela pan- 
nes. Nüüd alles avanevad noore Malhoni 
silmad. Viimse hetkeni armastatule loo- 
tes näeb Christopher Margarcetis inim- 
like tunnete asemel vaid üldisest kurju- 
sest nakatunud = vihast — pilku. = Noor- 
mees lahkub püstipäi, moraalselt puhas- 
tununa, — kiibitsevat - külaelanike = parve 
kaugele seljataha = jättes. Taipab ka 
Margaret, kuid on juba hilja... Arni 
sam on juba üldisele arvamusele ohv- 
riks toodud. Nii on sellel olustikuko- 
möõdial, mille lõpustseen isegi tragi- 
koomilisele lahendusele viitab, oma mo- 
raal ja idee, mis , vaatajat sugugi üks- 
kõikseks ei jäta: tundeid = ohjeldava 
kaine arvestuse ja vaid iseenesele mõt- 
lemisega võib üpris kergesti ennast 
üksinduseringi sulgeda. 


Sündmustiku keskpunktis asuv Chris- 
topher Mahon Andres Lepiku versioonis 
ilmub - külla noorukina, kelle juhmus 
ja kohtlus kasvab üle loomulikult võe- 
tavaks lapsikuseks. Tema maailmatun- 
netust mõõdab sügav mälestus lapse- 
põlvest ja usk inimsuhete -puhtusesse. 
Lepiku mnistajatüüp elab tegelikke sünd- 
musi sügavamalt läbi, muutudes kohati 
krampikiskuvalt  meloodiliseks (või oli 
see siirus2). Tundub, nagu mõtleks 
näitleja mängides ikka veel rolli üle. 
Ilmselt viib selline -kujutlustes — kinni- 
olemine paratamatule ilustamisele. And- 
res Tabuni äkilisema loomuga - Chris- 
koomi- 


listesse situatsioonidesse sattununa. mis- 
tõitu mahedamad stseenid kipuvad män- 
gitsev-armatseva stiliga kaasa minema. 
Siiski üllatab Tabun aruka = improvi- 
seerimisoskusega, mis jätab ruumi part- 
neritele, ei lase ennast vedada publiku 
naerust. 

Koos Andres -Lepikuga = möödunud 
kevadel -—lavakunstikateedri X- = lennus 
lõpetanud Vilma Luige Margareti võiks 
pidada tema esimeseks sõnaks — näit- 
lejateel, diplomitöödes ei selgunud min- 
gil viisil tema tegelikud näitlejavõimed, 
seda -huvitavant oli - kohtumine = noore 
näitlejannaga — küllaltki suures - rollis. 


Julgetes värvides Margaret võlub kujule 


omase mehelikkuse ja teravkeelsusega. 
Mõnede detailide karikatuursus = mõjub 
vahest liiga kergelt omandatud stam- 
bina, kuid see esimene = sümpaatselt 
lahendatud = osa jätäb = huviga = uusi 
ootama. Sama südikusega sulab kohtla- 
külaelanikesumma Leila - Säälik 
lesknaise Ouimina, mis näitlejanna viima- 
se aja toekanmate rollide hulka tõuseb. 
Võiks arvata, et seda, mis tal psühholoogi- 
listest draamadest üle jääb, ci olegi 
nii vähe, vaat et osutub hoopis enam 
arendavaks kui järjekordne = menuroll 
tõsisemas näidendis. 

Üldist kiidulainet pidurdades tahaks 
loota, et edaspidistes etendustes = säi- 
liks täpsus, jääks pigem = vaoshoitus 
kui lohakas nali. Publik on ahne ja 
nõtab aina juurde selle -naeruta- 
missooviga ci tohiks liialt arvestada. 
Kui vähem (st mitte üldse) labasusele 
lõivu maksta, siis võiks südamerahuga 
loobuda Aristotelese žZanrimääratlusest, 
kus komöödia kõige madalamal astmel 
asus. (Komöödia = õigusi näib = jalule 
seadvat ka Marivaux' «Armastuse ja 
juhuse mängu» lavastus Rakvere Teal- 
ris.) 

Katse asendada tänapäeva eesti olus- 
tiku näidendit leedu omaga tõi hoo- 
aja - repertuaaripilti  Saulius = Šaltenise 
«Jasoni>, kuid kahjuks ebaõnnestunult, 
Sco on lavastus, mille jäänukeid leidub 
tegelikult «Ugala» teisteski töödes, otse- 
kui meelde tuletamaks varasemaid möö- 


SESSC 


dalaskmisi Kõik on siin kuidagi eha- 
reaalne: ci saa arugi, kus tegevus toi- 
muda võiks. Pole leedulaste — rahvus- 
likku omapära, et haaku sündinised 
ka eesti olustikku on tühi ja ajatu, 
võib-olla alles oma kohta otsiv lavas- 


tus. Ja oma saatuselt kuidagi väga 
sarnane möödunud hooaegadesse jäävate 
lavastustega —«Paberlilled» ning «Lib- 


likas ja peegel». 


Küllap johtuvad suured möödalask- 
mised näidendist endast. Rõõmutu mine- 
vikuga lastekodukasvandiku Jasoni il- 
mumine kodulinna, tema heitlused ja 
tõeotsingud, sobimatus taasleitud kesk- 
konnaga miski ci seondu kuidagi 
antiikmütoloogiast = pärineva = legendiga 
lasoni reisist kuldvillaku järele (kava- 
lehel on vihjatud legendile kui paral- 
leelile, mis alltekstina näidendisse sisse 
lülituma peaks). Scosed jäävadki vaid 


kavalehele. Legend hõljub küll -aima- 
tava igatsusena = kosmilist avarust ja 
tolmukübet = võrrutavas> kujundustöös 
(Vello Tamm külalisena), kuid lavas- 


luses jäävad loodavad paralleelid vaid 
abituiks = katsetusteks. Näidend ja -la- 
vastus annaksid nagu üksteisele kätt teel 
cbaõnnestumisele. Lavastaja Veiko Jü- 
risson pole osanud näidendi vigu var- 
jata, veelgi enam ta pole suutnud 
ka oma ideid tajutavalt genereerida. 
Seetõttu on halb ka näitlejail, näib, 
nagu oleks enamik loobunud midagi 
uut loomast, kohati taandub mäng liht- 
salt mänguks mängu pärast, isetege- 
vuslikule tasemele. Kõrgemale püüdev 
Andres Lepik Jasonina = põrkab = selle 
minnalaskmise vastu lausa igas dia- 
loogis, iga sellise tagasilöögiga üha 
uutelt partneritelt kahvatub Jasoni tege- 
lik mina. Lepiku Jason on — kuskile 
püüdlev, lendu tõusta tahtev korralik 
stercotüüp õigluse ja inimheaduse nimel 
vehklevast märtrist. Noort näitlejat ci 
suuda paraku aidata ci lavastaja ega 
enamik lavapartnereid. Võib-olla ainult 
Laine Vaga Emme pakub tuge ja või- 
malusi "Jasoni eneseleidmiseks.  Näitle- 
janna on oma taotlustes chk = kõige 
sihikindlam, omamoodi õiget teel, andes 
lohutamatu — pildi formaalse = heaoluga 
(vanadekodu) koormatud vanurist, kes on 
ilma jäetud inimlikust lähedusest. Vana- 
inimese armetu protest oma - seisundi 
vastu väljendub haletsusväärsetes kat- 
setes koondada oma sündimata jäänud 
lapsed Jasonisse. 

Probleemseid tagamaid õhkub — näi- 
dendi - teistestki - tegelastest üks- 
kõiksuse, usaldamatuse, inimsuhete ma- 
terialiseerumise = ringi suletud = väikene 


«Jason» (lavastaja V. Jürisson). 


S. Saltenise 
Emme — Laine Vaga, Jason — Andres Lepik. 


E. Veliste fotod 


inimene oma ahistavas piiratuses. 1m- 
selt nõuavad need ülekäidud teemad 
uut kvaliteeti, mida lavastus pakkuda 
ci suuda. Lavastaja on alles poolel 
teel töös näitlejatega, nende tundma- 
õppimisega, oskamata neile seni õigeid 
impulsse anda. Jääb arusaamatuks osa- 


täitjate valik, see näib lausa cbapro- 
fessionaalsust - soosivat! - Ilmselt = tuleb 
näitlejail tugevasti pingutada, ct pub- 


likut ka edaspidiseks jätkuks, sest mil- 
leks lavastus, kui juba umbes 5. 6. 
etendusel saal tühi on! (Tõsi küll, hoo- 
aja viimase esictendusena ci jõudnud 
tükk veel oma õiget lavaclu elama ha- 
kata, mistõttu võimalusi üllatust pak- 
kuda ju on.) 
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Mis kutsub just neid kolme «õit» hoo- 
aja lavastuskimbust välja noppima? Iga- 
üks tundus olevat milleski iseloomulik 
eilsele ja tänaselegi «Ugalale», nende 
sulamile: klassikataotluste -püstitanrata 
lagi, komöödiažanri ekspluateeriv meele- 
lahutuslik foon, kaasaja olustikuteemades 
väheveenvalt otsisklev. lavastus, - kõike 
täiendamas rahulikuma laadiga vahelduv 
katsetuste tulv. Folkloorihõng ja rahva- 
laulutuuled on küll- vaiksemalt puhuma 
hakanud, ometi otsiks teater nagu. välja- 
pääsu m klassikalisest repertuaarivali- 
kust, kombiks publikut ja ennast: Et mitte 


rutiini langeda, vajaks «Ugala» meeskond 
(nagu seda nimetas M, Balbat 1980. a 
«Teatrimärkmikus») pidevalt kedagi, kes 
säilitaks (või looks?) teatrile nii vaja- 
likku pinget väiksema laengutagava- 
raga lavastaja ci suuda meeskonda ära- 
tada. Tulevikust peaks otsinra sellist mees- 
konda (selle loomist või kasvatamist), 
kes ci vajaks pidevas äraootavas olekus 
enese äratajaid, kes suudaks eneseteos- 
tuse raskel teel käia ka ise, kelle suure- 
maid õnnestumist ci peaks alati mõni sä- 
rav täht toetanra, 


ITAALIA: Itaalias on nii kodu- kui ka 
välismaise pressi tähelepanu pälvinud Mario 
Moretti «Terroristid», mille etendamispai- 
gaks Rooma Teatro dell* Orologio. Reaktsioo- 
nid on olnud kõige erinevamad: taevani 
kiitmine ja maatasa tegemine; vaga nördi- 
mus ja ülim entusiasm. Huvi algpõhjus 
peitub juba teemavalikus, kuid nagu arvata 
võib, ei paku autor etteaimatavaid lahendusi. 
Etendus algab proloogiga 1870. aastate Vene- 
maal, dialoog pärineb peaaegu sõna-sõnalt 
Dostojevski «Sortsidest», kus Kirillovile öel- 
dakse, et ta peab sooritama enesetapu 
ning kirjutama kirja, milles tunnistab üles 
kõik revolutsioonilise grupi teod. Augusto 
Zucchi lavastuses on mängukohaks ümmar- 
gune madal platvorm, mis on paigutatud 
saali keskele. Ümbritsev publik sulab näitle- 
jatega lausa ühte, viies tahtmatult mõttele, 
et osa vaatajaid on terroristid. 

Esimene vaatus viib meid tänapäeva 
Itaaliasse, tegelased on samad: Dimitri 
(Kirillov) saab Pietroks, ülejäänute nimed 
põhimõtteliselt ei muutu: Stefano, jõhkardist 
grupijuht; Alessandro, töölispäritoluga naiiv- 
ne käsutäitja; Alex, kahtlustatav reetur, 
(muide, vihjatakse, vet tema tapmise põh- 
juseks pole reetmine, vaid see, et ta on 
liiga inimlik); ja kaks naist, üks külma- 
vereline käsutäitja, teine endine prostituut 
ja varas. Pietrost on saanud haritlane, 
keda kohutab Alexi mõrvamise idee ja kes 
ei suuda heaks kiita grupi teooriate ellu- 
rakendamist. Vaieldes tiirutab ta ümber 
teiste, siis eemaldub auditooriumisse, tagasi 
ülejäänud ühiskonna rüppe. Järgmises stsee- 
nis Alex mõrvataksegi ja grupp laguneb 
veelgi. 

Lõpuks ollaksegi jällegi tagasi Venemaal, 
kusjuures mõlemad lood on ühte sulanud. 


so Grupist on järele jäänud ainult Stefano, 


Teatrigloobus 


Dimitri ja Alessandro. Dialoog järgib üsna 
täpselt Dostojevskit, kuni Dimitri lahkub 
lavalt, et endalt elu võtta. Järgneb pikk 
lõpudialoog kahe vastandpooluse vahel — 
ratsionalistlik teoreetik Stefano ja Ales- 
sandro, kelle seisukohtade ähmasus ja sega- 
sus, millele sekundeerib rohke släng ja 
ropendamine, on selle pingerikka lavatüki 
ainus koomiline element. Alessandro pöörab 
liikumisele selja ja lahkub, Stefano jääb 
üksi. Kellega on aga vaatajad? Näidates 
terrorismi ainuüksi terroristide endi kaudu, 
paistab see mikroühiskonnana. Morettit on 
süüdistatud muu hulgas ka terrorismi ro- 
mantiseerimises, kuid ilmselt väljendub selles 
pigem nostalgia ideaalide ja unistustega 
mineviku järele: Dimitri, kes vaidlustab 
jumala olemasolu, tapab enda, taustaks 
dostojevskilik veendumus teiste süü enda 
peale võtmise lunastavast jõust; tema kaas- 
aegne teisik Pietro seevastu, olles eelnevalt 
targutanud tänapäeva humanismist, pöördub 
tagasi akadeemilisse maailma. Etendus jätab 
igaühele võimaluse jääda oma seisukoha 
juurde, viited Dostojevskile (ja tema kaudu 
uuele testamendile) vihjavad aga, et nähtus 
ei kuulu üksnes meie ajastusse. 


«Müüdud mõrsja» kevadhooajast 


B. Smetana ooper «MÜÜDUD MÕRSJA». 
Lavastaja A.-E. Kerge, dirigendid P. Lilje ja 
E. Nõgene, dirigendi assistent P. Mägi, kunstnik 
E. Renter. Osades: A. Kaal, H. Sallo, M. Haamer, 
H. Raamat (Matenka), H. Krumm, 1. Kuusk, 
R. Gurjev (Jenik), A. Kollo, T. Tralla (Vašek), 
T. Maiste, M. Palm (Kecal), V. Kuslap, 1. Õrav, 
V, Puura (Krušina), M. Jõgeva, T. Jaaksoo, 
K. Sildna (Ludmila), U. Tauts, L. Tammel (Häta), 
U. Kreen, E. Kärvet (Micha), E. Pärn (Franta). 
Esietendus 26. veebruaril 1983. 

Bedžich Smetana koomilises ooperis 
juhtub kõik ühel suvisel pidupäeval, kir- 
mese ajal. Terve küla rahvas on ennast 
ilusaks teinud. Imehästi läheb selle teo- 
sega Eldor Renteri pühapäevane kujun- 
duslaad, viimistluskirg. Mis pitse ja ti- 
kandeid küll laval ei näe! Isegi eresini- 
sel taeval õitsevad tikandiroosid. Ter- 
vest etendusest jääb hele üldmulje: hel- 
delt säravat valgust, kirkaid värve, rõõ- 
mu ja südamesoojust. Naerda saab päris 
palju ja «Müüdud mõrsja» muid lavas- 
tusi nägemata on esialgu üllatav lugeda 
(SV 25. II; NH 6. III k. a.) või kuulda 
(näiteks kaugemalt meie teatrisse sattu- 
nuilt), et paljumängitav ooper mujal la- 
vadel enamasti igavana mõjub. Aga kui 
järele mõelda, siis — «isemängiv» tükk 
see küll ei ole. Puhtmuusikaline sarm ja 
peategelaste eredad karakterid tähen- 
davad muidugi palju, nendeta ei jää üks- 
ki ooper maailmalavale püsima. Kuid — 
"tegevus areneb üsna aeglaselt, ülipikk 
on ekspositsioon, mis hõlmab kogu tun- 
niajalise I vaatuse; enamik muusika- 
numbreid on välja ehitatud instrumen- 
taalvormide printsiibil, kohusetruude 
repriiside ja kordustega, ulatuslike koo- 
dade ning eel- ja järelmängudega. On 
olustikulisi ja divertismentlikke numb- 
reid, mis ei kõnele midagi peategelas- 
test ega ole ka puhtmuusikaliselt kõige 
huvitavamad (näiteks rahvatantsud, osa: 
koore, tsirkusemuusika) ning vajavad 
tõesti pilkupüüdvat lavalist katet. Diri- 


MERIKE VAITMAA 


gendi jaoks näikse tõsine probleem olevat 
lava ja orkestri kõlatasakaalu saavuta- 
mine, sest orkestratsioon on väga tihe; 
erandlikult napi saatega sekstett III vaa- 
tuses mõjub nii, nagu oleks kuumas ja 
ülerahvastatud ruumis lõpuks avatud 
aken. 

«Estonia» lavastusel on tervelt kolm 
dirigenti. Peeter Lilje ja Paul Mägi 
etendustel ilmneb põnevalt nende muu- 
sikunatuuride erinevus. Liljele näib Sme- 
tana muusikas lähem olevat brahmslik 
alge — orkestri soe täiskõla, meloodika 
laulvus, kõlaavarus, samas intiimsus; 
eriti kaunid on lüürilised aariad ja an- 
samblid, nagu näiteks ehtbrahmsliku 
klarnetiduoga tõotusemuusika  (esile- 
küündivat klarnetikõla on ooperis üldse 
palju, seegi mõjustab heledat üldilmet). 
Mägil tundub helilooja olevat pigem Ros- 
sini järeltulija: kõik on veidi kiirem, ker- 
gem, õhulisem, nakatava temperamendi 
ja vaimukusega vahendatakse igasugu- 
sed muusikalised ootamatused. Mõlemad 
tõlgendused on täielikult veenvad ja 
veendunud. Mõlemas varjuvad parata- 
matult ka omad karid — esimeses tekib 
hõlpsamini orkestri liigtugevus, teises 
saab kiiremate tempode tõttu mõneti 
kannatada tantsulise, aktsentiderohke 
rütmijoonise nõtkus. Ent. vist on nii, et 
iga isikupärane interpretatsioon, mil elu 
sees, seab esiplaanile teose teatud kind- 
lad omadused mingite muude arvel. 

Paul Mägile on «Müüdud mõrsja» 
“teatridebüüt ja võib eraldi rõõmu tunda, 
et oleme saanud uue väga perspektiivika 
teatridirigendi, kes oskab endastmõiste- 
tavalt lavastustervikuga kaasa minna, 
solistidega kontakti leida ja ootamatus- 
tele kiirelt reageerida. 

Kolmas dirigent Endel Nõgene on 
muusikatajus eelmistest tunduvalt vä- 
hem erk, ka (või suuresti sellepärast?) 
tuleb tema etendustel ette märksa roh- 
kem muusikalisi ebatäpsusi. Päris väldi- 4; 
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«Müüdud mõrsja» Ili vaatuse lavapilt. 


tavad on need «Estonias» üldse harva, 
ent sellest hiljem. 

«Müüdud mõrsjat» on «Estonias» va- 
rem lavastatud kolmel korral (1924, 
1937, 1950). Uuslavastuse kavalehel too- 
dud retsensioonikatked — õpetlik ja lõ- 
bus lugemisvara, alates esimese lavastu- 
se arvustaja üleolekust «muuseumiheli- 
de epohhi» suhtes ja lõpetades 1950. a 
surmtõsise, vulgaarsotsioloogilisi retsep- 
te püüdlikult järgiva karakterilahter- 
damisega — ärgitavad täpsustama, mida 
võiks m eile pakkuda möödunud sajan- 
di külakomöödia; mitmesugused «muu- 
seumihelid» on praegu niigi soosingus. 

«Müüdud mõrsja» süžeel on originaal- 
ne lahenduskäik: nutikas talupoiss Je- 
nik müüb oma mõrsja ...iseendale. Laie- 
malt on konflikt tüüpiline — südi ar- 
mastajapaar vastamisi isade-emade või 
muudega, kel noorte paaripanekuks 
omad kaalutlused (siin — võla tasumine) 


ja/või kes arvavad oma laste õnnest 
rohkem teadvat kui need ise. Teema pole 
ju sugugi aegunud, mis siis, et vanema 
te üleolekutunnet ebasoovitavast väist 
või miniast ei põhjusta nüüd enam leh- 
mad ja lambad, lõngad ja kangad, võib- 
olla ka mitte kristallikollektsioon, vaid 


hoopis professori või rahvakunstniku 
tiitel. 
Teoreetiliselt — üks võimalus lõbus- 


tada praegust vaatajat olekski seda laa- 
di paralleelidele näpuga näitamine, mis 
eeldaks kült hoopis teist tüüpi kujun- 
dust, samuti keeleliselt eriti lihvitud tõl- 
get. Ooperilibretot pole kergem tõlkida 
kui luulet, arvessetulevaid komponente 
on igatahes rohkem. Näiteks ei pea luule- 
tõlkija enamasti mõtlema väldetele, fraa- 
si pikkusele ja mõtterõhu asukohale. 
Eesti ooperitõlke tase on pidevalt tõus- 
nud, mis ilmneb selgesti, kui lehitseda 
vanu ktaviire, kus vanad tõlked sisse kir- 


jutatud. Uno Kreeni hästi lauldav, ent 
keeleliselt ebaühtlane tõlge on «Müüdud 
mõrsja» varasemaist tõlgetest muidugi 
üle, ka tema enda tõlgitud «Luisa Mille- 
rist», aga ei küüni aastakümne tippude- 
ni, milleks võib pidada mõningaid K. 
Süvalepa, M. Sarve ja V. Paalma tõl- 
keid. Päris toredasti on õnnestunud koo- 
milised numbrid, eriti Jeniku ja Kecali 
"duett, ent lüürilistes on üksjagu stiili- 
tust. Näiteks laulab Marenka III vaa- 
tuse aarias lääget, anakronistlikuna mõ- 
juvat teksti «õnn vargsi hinges loitma 
lõi kui kauge tähe veetlev kiir» (otsekui 
kehvemat sorti estraadilaulus). 


Vaevalt et «Müüdud mõrsja» oleks 
kõige õigem teos tänapäevasatiiri projit- 
seerimiseks meil, kes me ooperiklassi- 
kat ehedal kujul just hiilgavalt ei tunne. 
Ago-Endrik Kerge lavastuse peamine 
külgetõmbejõud (ja tänapäevasus) ei 
seisne moraalis, vaid teatraalsuses, ise- 
moodi lavareaalsuses, mis tihtipeale 
naerdes lõhub päris-reaalsuse illusiooni. 
Selles mõttes on lavastus küll tehtud 
vanas heas laadis, et peategelaste karak- 
terid ja suhted on laias laastus tradit- 
sioonilised — selgesti välja joonistatud, 
'ent siiski mitte brechtlikult ühemõõtme- 
listeks teravdatud (selliste katsete vastu 
hakkab = klassikalises ja romantilises 
ooperis enamästi protesteerima muusika, 
nagu on juhtunud näiteks krahvipaari 
lahendusega Kerge viimases ooperilavas- 
tuses, Mozarti «Figaro pulmas»). Vahen- 
deist on siingi kõike, mida Kerge meie 
ooperiteatrisse uut toonud: nüanssides 
üllatavaid rollitõlgendusi, rikkalikult 
paralleeltegevusi, rütmikontraste, mit- 
mekesist ja ikka musikaalset liikumist. 


Ka 1937. aasta «Müüdud mörsjas»., 
mille «Estonias» tõi lavale Ferdinand 
Pujman Tšehhi Rahvusooperist, on ol- 
nud palju liikumist, mida kriitik Leo 
Soonberg (Soonpää) nägi nõnda: «Puj- 
mani lavastus oli eeskätt rajatud liiku- 
misele /.../ Meie ooperinäitlejad pole 
sellega harjunud ja sellepärast jäi nii- 
sugune tundmus, nagu seisaks lavastaja 
kogu aeg valvel ning veaks tegelasi näge- 
matuid niite pidi. Tegelased aga toetavad 
jalad vastu /.../» (tsitaat kavalehelt). 
Toonase hea kombe kohaselt on arvustus 
ilmunud esietenduse-järgsel päeval ja 
me ci saa teada, kas liikumine muutus 


hiljem orgaaniliseks või lagunes hoopis; 
ei tea ka, mis mõte oli. liikumisel. — 
Kerge «Müüdud mõrsjas» oli esietendu- 
seks jõudnud liikumisjoonise loomulik- 
kuseni enamik osatäitjaid, mõnedel on 
«nägematud niidid» kadunud või kadu- 
mas hiljem. Ilmselt on prooviperioodil 
hästi mõistetud režissööri, kellel ka kõi- 
ge ootamatumate misanstseenide, lihtsa- 
te ja keeruliste liikumiste idee saab algu- 
se seestpoolt, võimendades karaktereid ja 
olukordi. Proovide loomingulisust tõen- 
dab tagantjärele ka see, et ühe ja sama 
rolli esitajail on oma nippe ja nüansse 
välises lahenduses, ehkki misanstseenid 
ei muutu. (Teadupärast on muusikala- 
vastajaid, kes dikteerivad = näitlejale 
kõik välised detailid, kuni ripsmete 
langetamise või tõstmiseni teatud kind- 
lal hetkel; seesuguse töömeetodi puhul 
on näitlejal marionetiniitidest vabane- 
mine muidugi raskem, vahel võimatu.) 


Mida on Kerge oma näo järgi loonud 
just «Müüdud mõrsjas»? 

Tegevus toimub külakõrtsi ees (1 ja 
HI vaatus) või kõrtsitoas (II vaatus), 
ka esimesele paarile pole autorid and- 
nud vaikset nurgakest suhete klaarimi- 
seks. Lavastaja ei lase sel hetkekski mee- 
lest minna, katkestamatult käib laval 
elu: siin-seal jalutab paarikesi, minnakse 
kõrtsi õlut jooma, Jeniku kurvameelseid 
mälestusi kuulab peale Matenka hardu- 
nult veel keegi kaunis näitsik kõrtsitoa 
aknal punaste õitega lillepoti kõrval jne. 
Kõikjal sagivad lapsed (12 Koreograa- 
fiakooli õpilast): mängivad, uudistavad 
tsirkust või isemoodi olekuga Vašekit, 
võtavad osa rahvatantsust. Balletirühma 
tantsunumbrid jätavad ooperi- ja opere- 
tilavastustes ikka mulje mingist esine- 
misest, olgugi et libreto ei pruugi 
seda niimoodi ette näha. «Müüdud mõrs- 
ja» tantsud tunduvad tõepoolest olevat 
külarahva tantsitud, aga mitte niipalju 
sellepärast, et Heino Aassalu on need 


seadnud ehtsate rahvatantsudena, kui. 


seetõttu, et koori — külarahva — liikumi- 
ne on suuresti tantsuline. Päris tantsu- 
numbrid kasvavad siis välja üldisest peo- 
tujust. ° 

Kooril on lavastuses palju tegemist. 
Ka muusikaline viimistlus on olnud põh- 
jalik (koormeister Anne Dorbek). Keeru- 
kas lavategevus ühtaegu korrektse muu- 
sikalise esitusega nõuab küllap üksjagu 
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närvikulu, aga lõpptulemuses näikse mõ- 
lemad ülesanded teineteisele hästi mõju- 
nud. «Estonia» koori tavapuudust, pas- 
siivset laulmisviisi, tuleb ette suhteli- 
selt harva; teisalt — kui absoluutselt 
kõikide reageeringud ja liikumised ka 
pole ühtviisi temperamentsed, siis silma- 
torkavalt igavlevaid ja ükskõikseid töö 
ära tegijaid (nagu klassikalavastuste 


enamikus) ka ei näe. 
HI vaatuse rändtsirkuse etteaste on 
Tsirkusedirektori sõnade järgi mõeldud 


väikese reklaaminäitena, aga partituu- 
ris on selle tarvis ilmatu pikk orkestri- 
number. Kerge on sellele seadnud terav- 
meelse paroodia mitmete tsirkuse tüüp- 
kujude ja -trikkidega; erilise elevuse te- 
kitavad saalis superjõumees ja lõputrikk 
seelikuks muunduva naisega, millest pä- 
riselt aru ei saagi, kas see peab olema 
just nii tobe või läheb artistidel midagi 
untsu. 

Tsirkusenäitleja Franta rolli pole teo- 
ses olemaski, tema nime on mainitud 
üksnes selleks, et kohtlane Vašek saaks 
joobnu asemel karunahka pugedes end 
lõplikult diskrediteerida. Kergel on näo 
ja kuju saanud Franta laval peaaegu 
terve II ja III vaatuse. Meie ooperilavas- 
tajad pole vaatajat just harjutanud fan- 
taasiarikaste julgustükkidega. Franta la- 
vategevus on äratanud ka vastuväiteid, 
tema põhjendamatusest on kirjutanud 
näiteks lugupeetud Anna Ekston, samas 
küll oletades, et tegu on maitseküsimu- 
sega.* Vaevalt et siin saabki lavastaja 
õiguste piire kindlaks määrata. Minu 
jaoks õigustab Franta olemasolu see, et 
mängib Endel Pärn, «mees, kes oskab 
frakki kanda». Tema suudab ainuüksi 
plastika ja miimikaga vahendada terve 
eluloo, kurbnaljaka draama, mille kange- 
lane pole mingi lihtjoodik, vaid endine 
härrasmees, võib-olla ka allakäinud näit- 
leja. Kui ta lõpus oma komejandirolliga 
taas leppinult karunahka kallistab, on 
see etenduse liigutavamaid hetki. Soovi 
korral võivad Franta läbielamised anda 
ainet ka üldisemateks mõteteks komöö- 
diategijate osast kunstis... 

Franta liin moodustab ooperi põhi- 
sündmustele (millest ta suhtlemishimu- 
lisena laseb oma' meeleolu ka mõjutada) 


muusikaliselt sobiva kontrapunkti, tük-. 


* A. Ekston, ««Estonias* müüakse mõrsjat». SV 
29. IV 83. 


Mafenka — Helgi Sallo. Jenik — Ivo Kuusk 
G. Vaidla fotod 


kimata neid varjutama. Selles mõttes 
riskantseim stseen on Marenke III vaa- 
tuse aaria, kus lava! on kaks üdini õnne- 
tut inimest — ainult et lõputaktide ajal 
teeb lavastaja teatraaise tundeuperpalli, 
lastes silmust kaela proovivat Frantat 
ehmatada toonekurel, kel titt nokas. En- 
ne istub Franta taamal vaikselt omaette 
kannatades ega sega kuidagimoodi esi- 
plaanil keskendanult laulvat MaFenkat 
veatamast? ja kuulamast. Küllap sõltub 
selle numbri vastuvõetavus piirist, mille- 


Kecal — Teo Maiste, Franta — Endel Pärn, Jenik — 


Hendrik Krumm 


ni keegi talub tõsise-naljaka segu, ka 
komöödias, kus õnnelik lõpp ammu teada. 


Franta rolli sissetoomisest formaal- 
selt suurem «ketserlus» on ooperi lõpu- 
stseeni struktuurne eraldamine, mille 
tõttu on muudetud eelviimase stseeni 
muusikaline lõpukadents. Kuna põhiint- 
riig laheneb juba eelviimases stseenis, 
peaks see hõlpsasti õigustatav olema, 
eriti kui lõpustseeni algusjant «karuga» 
on nii suureks mängitud. 


Laulvaist tsirkusenäitlejaist on üsna 
nõudlik «indiaanlanna» Esmeralda roll, 
milles südikalt tantsivad Eha Pärg, Mar- 
ju Tarre ja Liina Saari, suutmata aga 
enamasti säästa vajalikul määral ener- 
giat korrektseks laulmiseks. Mait Robase 
ja Ants Kollo Tsirkusedirektorilt ootaks, 
vastupidi, peale korrektsuse rohkem sise- 
mist aktiivsust ja välist bravuuri. 

Karakterite ilmestamise üldprintsiip 
on tuttav Kerge lavastatud «Sevilla ha- 


bemeajajast»: mida väiksem roll, seda 
lihtsam ja karikatuursem väline joonis. 
(Nii osutuvad väikesed rollid mõneti 
«isemängivaks».) Paari täpse strihhiga 
on fikseeritud isad-emad. Krušinate pi- 
kaldase mõtlemise ja otsustusvõimetuse- 
ga kaasnevad ettevaatlik kõnnak ja kom- 
bekalt rinnal hoitud käed. Kolmest osa- 
liste koosseisust — Voldemar Kuslap, 
Väino Puura, Illart Orav, Mare Jõgeva, 
Tiina Jaaksoo, Kaja Sildna — esinevad 
suurima mängulustiga Jõgeva ja Puura, 
selle paariga kõlavad kõige paremini 
ka ansamblid, milles Krušinatel rohkesti 
laulda. Jõuka Michade paari enesekind- 
lust markeerivad hoogsad pikad sammud 
ja suured žestid. Isa Michana on enamiku 
seniseid etendusi teinud Uno Kreen mõ- 
neti aktiivsem ja vabam kui Ervin Kär- 
vet, ema Hätana Urve Tauts oivaliselt 
täpne, Leili Tammelil lööb hetketi välja 
vana viga, rabelemine (komöödias — 
püüd naljakas olla). 
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Marenka 


Anu Kaal, Jenik — Hendrik Krumm 


Säravalt leidlik on teose peamiste koo- 
miliste karakterite Vašeki ja Kecali re- 
žiilahendus. Kohtlast kokutajat võib la- 
vakonkreetseks mängida mitut moodi, 
ja kerge ülesanne see pole. Meie sõnala- 
val on olnud näha hiilgava välise teh- 
nikaga mängitud poolemeelseid, kelle 
olemusest ja enesetundest suurt aimu 
ei saa. Kerge on Vašekile andnud eelkõi- 
ge täpse vaimse taseme kusagil all- 
pool kümnendat eluaastat. Vašek on kan- 
gesti heasüdamlik, rõõmsameelne ja pü- 
simatu laps, kes äratab soovi pead sili- 
tada kõigis, alates päris lastest ja lõpe- 
tades talle mõrsjaks määratud Mafen- 
kaga, kes ta tähelepanu köidab vähem 
kui armas puuhobu ja keksukast. Pole 
oluline, kui vana on osatäitja — kas Va- 
šek on ammu meheeas, nagu Tiit Tralla, 
või üsna nooruke, nagu Konservatooriu- 
mi lõpetaja Lembit Poobus. Tralla on 
algusest peale esinenud suure fantaasia- 
ga ning muutunud seesmiselt veel üha 
vabamaks. Poobus oli oma ainsal (diplo- 
mi-) etendusel mänguliselt üllatavalt or- 


gaaniline, vokaalpartii veidi puiselt kõ 
lades. Toredalt erk roll on Vašek Ros- 
tislav Gurjevil. Ants Kollo jõudis siira 
loomulikkuseni pärast oma esietendust, 
aga üks tema mängudetail mõjub stiili- 
võõrana, pärinedes sõna otseses mottes 
teisest ooperist — Bastieni kannatuspoos 
III vaatuse algusstseenis. 

Kosjasobitaja Kecali lavakuju mudeli- 
na võib ehk näha kindlat tänapäevatüü- 
pi äritsejat kusagilt lõuna poolt: 
kummaliselt ja kiirelt žestikuleeriv, ala- 
ilma jooksujalul. Nagu esimeste armas 
tajate rollides, on selleski juba väga olu- 
line osatäitja hääle ilu ja väljendussuut- 
likkus. Laulda tuleb Kecalil veidi rohkem 
gi kui esimesel paaril, vokaalpartii on 
tehniliselt õige mitmekesine ja meloo- 
dialeidudelt *vist ooperi rikkaim. Mati 
Palmil ja Teo Maistel kui bassbaritoni- 
del küll puudub efektne kõmin mada- 
laimatel bassinootidel, mida paaris kohas 
vaja, ülejäänus on mõlemal roll väga 
nauditav (nii nimekas laulja kui Palm 
peaks imuidugi üle saama kiirustamis- 


tendentsist oma esimeses = stseenis). 
Kumbki on huvitav isemoodi. Palmi kos- 
jasobitaja on ilmselt tülpinud professio- 
naal, suhtlemises kaunikesti üleolev; roh- 
ked aktsendid vokaalpartiis on antud 
eriti järsult, veider žestikulatsioon jul- 
gelt ja nimme mõttetult. Maistel näib 
Kecal oma kutseosavust ise veidike nauti- 
vat ka, laulmises on aupaklikumaid in- 
tonatsioone ja need imelikud asjad, mis 
Kecal kätega teeb, on ta seesmiselt roh- 
kem ära põhjendanud. 

Matrenkal ja Jenikul muidugi pole 
koomiliselt ühest välist karakteersust, 
küll aga ilmestab täpne väline joonis 
nende suhete erinevaid seise. Meelde jääb 
näiteks õhuline ja lootusrikas meeleolu 
I vaatuse tõotuses (misapstseen on siin 
staatiline); kui Marfenka hiljem sellele 
tagasi mõtleb, siis naaseb ühes muusi- 
kaga osaliselt ka väline joonis. III vaa- 
tuse rütmikas tüliduett aga on lahen- 
datud tantsuliselt, lisaks — julge bufo- 
võte taamal takti vehkiva eeslisabaga. 


See on, lavastuses veel üks maitse üle 
vaidlemise koht. Tegelikult jõuab siingi 
esiplaani vabalt jälgida, muusika ja tekst 
sisaldavad rohkesti kordusi, pealegi on 
tüli mõttetus ilmne. Etendust korduvalt 
vaadates on jäänud mulje, et iga kord 
isemoodi liikuv saba tikub siiski solee- 
rima juhul, kui seda hasartselt juhtiv 
inspitsient leiutab juba liiga peenikesi, 
keerukate löögijaotustega rütmifinesse. 


Jeniku osatäitjaid on kolm, Maten- 
kaid tervelt neli. Hendrik Krummi ja Ivo 
Kuuse Jenik on tore enesekindel maa- 
poiss, esimene ehk veidi tormakam ja 
lihtsam, teine lüürilisem ja peenem; 
pöördepunktid on mõlemal täpselt pai- 
gas, mõte hästi loetav. Vokaalselt on 
Kuusk vähem stabiilne (väga hea oli te- 
ma esietendus), ent alati võib imetleda, 
kuidas ta tugeva professionaalina ei lase 
ka vokaalse alavormi korral käest rolli- 
joonist, mis ooperisolistide seas on üsna 
harv oskus. Veel tasub märkimist, et 
nimetatud tüliduetis tantsib kolmest Je- 
nikust kõige uhkemalt Krumm. Viimas- 
tel hooaegadel ridamisi häid karakter- 
osi loonud Rostislav Gurjevi Jenik lubab 
kõnelda teatud edasiminekust ka esimese 
armastaja ampluaas: roll on täpne, vo- 
kaaltehniliselt ja muusikaliselt korra- 
lik, ehkki spontaansuseta (mida Gurjevi 
Vašekis puudu ei tule!). Õiget mõjule- 


pääsu lavastustervikus takistab siiski 
hääle vähene kandvus, eriti ansamblites 
ja massistseenides, nagu II vaatuse joogi- 
laul, kus esitenori hääl peab särama üle 
terve koori. 

Anu Kaalu särtsakas, ent habras Ma- 
fenka on teiste osatäitjatega võrreldes 
vähem külakaunitar, siiski on temas 


piisavalt lihtsust. Vokaalselt ja muusi- 


kaliselt kõrget klassi laulmises võib eriti 
tunnustada täielikku kõlaühtlust, ma- 
dalregistri oivalise kandvusega, mis ko- 


loratuuridel haruldane. Seevastu Helvi > 


Raamatult, kellele lüürilise soprani par- 
tii peaks paremini sobima, ootaks edas- 
pidi tööd madal- ja keskregistriga, mis 
praegu kõlavad tuhmilt. Muidu on roll 
sümpaatne. Helgi Sallo on viimase aja 
head lauljamainet hoidnud, eriti oma 
esietendusel rõõmustas ta väga ilusa fra- 
seerimisega terves partiis. Mänguline 
erksus on Sallol muidugi ootuspärane. 
Maarja Haamer on talle omase suure 
vibrato'ga laulmisviisi juures saavuta- 
nud tavalisest parema diktsiooni. Läbi 
mõelda tasuks tal III vaatuse aaria tõl- 
gendus: jäädes naeratama kaunitele mä- 
lestustele, näib tema Matženka täiesti 
unustavat hetke traagika; tekib lavas- 
tuse puhtale vaimule võõras ilutsemis- 
tendents ja ühtlasi hakkab Franta liin 
otsekohe mõjuma õelavõitu paroodiana. 


* * * 


Vaadanud poole hooaja kolmeteist- 
kümnest etendusest üheksat ja pannes 
kohusetruult kirja tähtsamaid muljeid, 
ei pääse kirjatüki autor mööda suurest 
aga-st: keskmine teatrikülastaja näeb 
ühtainsat etendust — missugust, on otse- 
kui loteriiõnn. Häirivate muusikaliste 
ebatäpsusteta (eriti — rütmieksimustest 
johtuvate «loginateta») on ehk olnud 
veerand üldarvust. 

Tarvitseb vaid aimu omada teatri töö- 
korraldusest, et taibata: enne väga häid 
etendusi (nagu esietendus 26. veebrua- 
ril, mida juhatas Peeter Lilje, või 3. ap- 
rilli etendus, mil debüteerisid Paul Mägi 
ja mitu peaosalist) on võidud teha täis- 
proov orkestriga. Suurtes ja stabiilse 
tasemega ooperiteatrites on võimalused 
orkestriproovideks kuuldavasti  rikka- 
mad, või mängitakse üht lavastust tihe- 
dasti järjest. «Estonias» ei saa mitme 
koosseisuga lavastustes iga solist lavale 
isegi kord kuus, aga klaveriproovist jääb 
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Micha — Uno Kreen, Vašek — Tiit Tralla, Häta — Urve Tauts, Kecal — T, Maiste 


väheks (ka kooril, kes esineb ju tiheda- 
mini). — Huvitav, kuidas mängiks ava- 
likkuse ees instrumentaalkontserti tipp- 
viiuldaja võt -pianist, kes orkestriga on 
kohtunud viimati poolteise või kahe kuu 
eest? 

Lavastajatöö hilisemas saatuses on 
märgata kaht tendentsi: osatäitjad on 
muutunud orgaanilise(ma)ks, misan- 
stseenid aga kipuvad lagunema. Kui keegi 
laulab õigest paigast mitu meetrit eemal, 
rikub see üksnes «kaadri kompositsioo- 
ni», aga hoopis kahju on, kui kaotsi lä- 
hevad vaimukad sisulised detailid. Näi- 
teks, kui II vaatuse kauplemisretsitatiivi 
ajal kõrtsiteenrid ei vii õigel ajal ära 
(Frantak «kuuluvaid») toole ja lauda, 
siis ei jõua Kecal ja Jenik võtta hasarti 
võimendavaid poose juba olematute laua 
ja toolidega. Või kui lõpustseenis, kus 


kõik peale ennastunustavalt kaelustava 
armastajapaari on paanikas põgenenud 
«karu» eest, karunahas Vašek unustab 
müksata Jenikut, siis jääb ära kena de- 
tail: Jenik äigab tagasikätt, otsekui tü- 
litaks teda mitte karu, vaid kärbes, nii 
suur on õnn! Näiteid võiks tuua veel, 
õnneks ei juhtu kõik apsud ju ühel ja 
samal etendusel. 

Lõpuks — tagasi tulles tadtlustest 
ja üksikuist etendustest saadud rõõmsa 
üldmulje juurde ning mäletades ungar- 
laste vaimustatud vastukajasid Epp Kai- 
du lavastatud Madachi «Inimese tragöö- 
diale» — üks retooriline küsimus: mis 
juhtuks, kui «Estonia» «Müüdud mõrs- 
ja», muidugi ühes piisavate eelproovi- 
dega, pääseks Smetana kodumaale? 


Ood vanale tammele 


KRIMKASEMIMAR 


«KUUVIKERKAAR» 9 Stsenarist ja režissöör P. Puks, 
operaator H. Rehe, helioperaator H. Eller. «Eesti 
Telefilm», 1982. 834,5 m. 29'01''. Esmakordselt Eesti 
Televisioonis 27. 02. 1983. 


«Kuuvikerkaar» on film maad ja tööd armas- 
tavatest inimestest. Selline oleks üldsõnaline ja 
lihtsustatud (ent siiski õige) kokkuvõte ekraa- 
niteosest. Filmis nähtud inimesed kuuluvad ena- 
malt jaolt sellesse esimesse põlvkonda, millest 
nii lugupidavalt rääkis apteeker (proviisor Kog- 


ger), ja mida sümboliseerib pärast tema juttu, 


terve ekraani enda alla võttev vana ja poolkui- 
vanud, ent ikka veel haljas tamm. Nii on lugu 
ka mainitud põlvkonnaga. Ühest otsast murrab 
surm hoolega (seda on filmistki näha), kuid ikka- 
gi ollakse elujõulised ja töökad. Sellele põlv- 
konnale on töö saanud elu lahutamatuks koos- 
tisosaks, harjumuseks, armastuseks, vajadu- 
seks — nimetada võib seda mitmeti. Esimese 
hooga võiks arvata, et meil (nooremail) on 
neilt paljugi õppida. Aga tegelikult pole asi 
sugugi nii lihtne. Sest kõike ei saa õppida, mi- 
dagi peab ka sisse kasvama. Nagu on sisse kas- 
vanud esimese põlvkonna peremehetunne ja 
sellest tulenev tööarmastus. Just neist omadu- 
.sist paistab kolmandal põlvkonnal puudu ole- 
vat. Viga pole siin kolmandas põlvkonnas ega 
esimeses-teiseski. (Esimese põlvkonna ühte esin- 
dajat, vana «lindimeest» võiks kujundlikult ni- 
metada praeguste traktoristide esiisaks. Kahjuks 
on enamik käbisid kännust kaugele kukkunud.) 
Peremehetunnet ja tööarmastust peab elu kasva- 
tama, nendeta peaks olema raske toime tulla. 
Muidugi võidakse vastu vaielda, et igal põlv- 
konnal on omad head ja vead, et on nii- ja naa- 
suguseid nii esimeses, teises kui ka kolmandas 
põlvkonnas. Ning et möödunud aegade taga- 
nutmisest pole vähimatki kasu. Ega ma halagi, 
lihtsalt nendin, et midagi on jäädavalt (?) kadu- 
nud. Sest kui elu ei õpeta näiteks juttu ajades 
tööd mitte katkestama (87-aastane kuduja Minni 
Kresla filmis), siis on see ajamärk ja kurb para- 
tamatus (see sõna tähendab siin olukorda, mida 
on raske muuta). Maaharimisel on meil ikka vigu 
tehtud, ütleb filmis vana traktorist. Nende viga- 
de eest tuleb maksta. Paralleeliks võib tuua siin 
õuna, mis on üks kandvamaid sümboleid filmis. 


«Kuuvikerkaar»; kaader filmist. 


Sellesama 'Suislepa' õuna, mille viljad kehvades 
tingimustes, mittesobival mullal, hoolitsemiseta 
valmivad väikesed ning maitsetud. Või haiges- 
tub puu hoopiski ja saak jääb õige kesiseks. 
Tihti kaadris olevad roosade triipudega suured 
ja isuäratavad õunad aga tõendavad nende kas- 
vatajate järjepidevat hoolitsust, üldse maa- ja 
tööarmastust. «Kuuvikerkaar» on film inimestest, 
kelle nägu peaks maa olema. Kuid tihtipeale 
annavad maale näo. hoopis joodikud külapoe 
juures. Ma ei süüdista filmitegijaid, et nad sellest 
ei rääkinud. Nähtavasti polnud neil sellist ees- 
märkigi. Tabada igapäevases imet — ehk sobib 
nii sõnastada nende taotlusi. Hästi tehtud töö 
(õigesti elatud elu) ilu võlub — see on peamine 
filmi karmis, tõelusest lähtuvas poeesias. Hästi 
tehtud film võlub samuti, 
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Rahvateatrid: edasi või tagasi? 


Rahvas, teater, rahvateater — iga- 
vene arutluskolmnurk, millest praegu 
huvitaks eelkõige rahvateatri ja profes- 
sionaalse teatri vahekord. Sest need 
arvud, millega me rahvateatrite ja kutse- 
liste težtrite tegevust iseloomustame, on 
küllaltki kõnekad, andes tunnistust, et 
rahvateatrid on oma seisundi rolli meie 
elus leidnud (kui aastas käib meie kutse- 
lisi teatreid vaatamas umbes 1,5 miljonit 
inimest, siis rahvateatreid tugevasti üle 
200 000). Muidugi on see osaline lohutus, 
kui teada tagamaid ja reaalset olukorda. 
Kuid pisimuredest üle olles võiks nurga- 
kiviks seada kaks diametraalselt vas- 
tandlikku seisukohta * selles arengus. 
Esiteks nähakse võimalust rahvateatrite 
arvukuse tõstmiseks ja kusagil ideaalis 
seda, et igas rajoonis oleks oma rahva- 
teater. See johtub* ilmsesti taidluse 
printsiibist, et kunstis teotsemise läbi 
inimesi arendada, anda selle kunstiala 
võimekamatele harrastajatele praktilise 
tegevuse kaudu kunsti mõistmise ja tege- 
mise teatavad kogemused. Sel puhul 
suhtuksime rahvateatri näitlejasse kui 
teatrikunsti propagandisti kohapeal, 
omas töökohas (nii see ka tegelikus elus 
on; see ulatub teatrietenduste reklaa- 
mist, näitehuviliste juhendamisest ja 
etlemisvõimete kasutamisest arutelude 
juhtimiseni ja teatrikunsti algtõdede 
propageerimiseni konkreetses - situat- 
sioonis, näiteks ühiskülastusejärgselt). 
Ta on inimene, kes oma vaba aja inten- 
siivse, sihipärase kasutamisega rikastab 
eelkõige ennast; keda mängitav drama- 
turgia ja rollid mõjutavad maailma- 


VALLO RAUN 


vaateliselt, silmaringi avardavalt. Kuid 
teatrietenduste andmise intensiivsus näi- 
tab seda, et on tahtmist teha kunsti 
ka teistele. Siis tuleks rääkida juba 
mitte niivõrd kvantiteedist, kuivõrd 
kvaliteedist. Sel juhul poleks me huvi- 
tatud rahvateatrite arvukuse järsust 
tõstmisest, vaid pigem nõudlikkuse malli 
kergitamisest. Alus oleks nagu loogiline; 
elanikkonna kunstiline teenindamine ei 
saa olla kahte eri sorti, sellesse suhtume 
nõudlikult mõlemal puhul, nii taidluse 
kui ka professionaalse kunsti puhul. 
Meil on ilmsesti tähtis see, et kunst 
jõuaks iga inimeseni ja, mis väga 
oluline, võiks ta oma nõiduslikku mõju- 
sfääri haarata. Selles suhtes on rahva- 
teatritel oma plussid ja miinused. Miinu- 
sed on ehk selgemini väljatoodavad: 
vaatamata ükskõik millistele ponnistus- 
tele jääb isetegevuslik teater profes- 
sionaalsele alla, ja see on seaduspärane 
allajäämine: dramaturgia kõige eruta- 
vam, aktuaalsem osa läheb ju eelkõige 
kutselisele teatrile, nii et rahvateater 
peab siin järelkäija osas olema. Tihti- 
peale tuleb tal üles soojendada aastaid 
tagasi kutselistes teatrites läinud näi- 
dend, niisugune asi aga nõuab tugevat 
lavastajakätt, huvitavat, värsket mõtet 
ja kõrget näitlejameisterlikkust. Ja selle- 
pärast on harukordne see juhtum, kui 
kustunud leel lahvatab uus leek. 

Kuid päris lootusetu asi siiski pole, 
kui leida üles taidluse erilised siseväär- 
tused (sellele on juhtinud tähelepanu 
juba Ingo Normet aastaid tagasi «Kul- 
tuuris ja Elus»). Rahvateatri lavastaja 
võib töötada teosega väga pikka aega 
ja ta võib näitlejaid tüpaaži järgi valida 
kas või otse tänavalt. Näitleja võib endas 
kaasas kanda rolli mitmeid aastaid, teda 
mõtestada, nüansseerida, elama sundida. 
Ja ikkagi jääb ka siin suur vastuolu, 


. sest kõik me tahame olla Hamletid, kes 


kuulutavad lavalaudadel maailmale 


tõde, ja me unustame sootuks igeriku 
välimuse ning hõredad eeldused. Me 
oleme endasse ahminud suurt kunsti ja 
tahame kuulda hiigelsaalide aplausi- 
tormi, me tahame nõidusliku sisepalan- 
guga vallutada kõiki. Ja sellest seisu- 
kohast on imetlusväärne just kõige 
tagasihoidlikumate eeldustega rahva- 
teatrinäitleja, kes teab, et ta mängib 
kõige väiksemat ja tühisemat rolli; ta 
teab seda, et talle pole antud palju, aga 
see napilt antu on õilsaim, mis elus 
olla võib — kunsti puudutus. Lilled ei 
ole temale, aga temata ei sünniks lavas- 
tust — kuigi kutselises teatris on sama- 
moodi, kompenseerib seal midagi vähe- 
malt palk. Aga millist tasu ootab ini- 
mene, kes kogu vaba aja on pannud 
sellele kõigist märkamata kunstiohvri 
altarile? Ja mida jääb siin öelda kriiti- 
kul, kes suures teatrimeres ujumise järel 
blaseerunult saalis istub? Seda näitlejat 
tappes või säästes kas me päästame 
või tapame endas midagi väga olulist — 
teatriarmastuse näite? 

Kui nüüd maabuda — selleaastase 
rahvateatrite kevade juurde, siis kõige- 


pealt peaks rääkima dramaturgiast: 
selle sotsiaalsest kaalukusest, aktiiv- 


susest, kunsti ja elu vahekordadest. Et 
rahvateatrite kavas olid niisugused auto- 
rid, kes äratavad usaldust (Rozov, 
Aljošin, Drutse, Putninš, Säja), on üks 
aspekt. Siia lisandub veel taotlus kõnelda 
olulistest asjadest: inimsuhted, inimene 
meie keerulise maailma keskmes, märk- 
sõnaks armastus — armastus meeste ja 
naiste, laste ja täiskasvanute, vanade 
ja noorte vahel, inimesearmastus üldse. 
Mõtlemapanev on üksnes see, et teatrite 
nägu lahustub selles juhujadas. Teine- 
kord ei saagi aru, mis on teatri kreedo, 
missugust publikut ta arvestab, kuhu ta 
tahab välja jõuda. Näiteks ma pole 
sugugi kindel, et haapsalulased peavad 
mängima V. Rozovi «Metsise pesa», sest 
probleemi eetiline paatos on ka Haap- 
salus mõistetav, aga motiivid, konk- 
reetne miljöö, situatsioonid, seisundid 
jäävad võõraks. Mis on suurlinn, kuidas 
võiks näha välja väliskaubanduse töö- 
taja noobel väikekodanlik tuba, jääb 
praegusel juhul lavastajale ja näitle- 
jale kättesaamatuks. Stepan Sudakov ja 
Natalia Gavrilovna ei kujuta haapsalu- 
laste esituses seda esindusperekonda, 
kuhu välismaalasi kutsutakse, vaid 


Pvaltvaa 


“Lastevanemate koosolek». 


A. Grišini 
tajad ja näitlejad: istub (vasakult esimene) Urmas 
Kald komsomoli rajoonikomitee sekretärina: sei 
savad (vasakult) Olev Seermaa, Andres Kask ja 


Peeter Seermaa õpilastena. 


L. Siimseni Joto 


E. Vaigturi «Paradiis Koidula Kohal 
Millina ia Roman Tsurenkov metsaülem Kurvit- 


põrgus». 


sana 
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mingit Mudila tasemel keskperekonda. 
da siit kasvabki välja küsimärk, kas 
sellist dramaturgilist materjali tingi- 
mata oli vaja võtta, kui selle mängi- 
miseks reaalsed jõud (ja ka publik) 
puuduvad. Aga teisest küljest oli see 
suhteliselt noorele rahvateatrile hea või- 
malus proovida jõudu huvitavate rolli- 
dega. Üldse tundub, et rahvateatrite 
ülevaatusele valitakse küllaltki ühelaad- 
sed lavastused ja žürii silme ette ei 


jõua paljud olulised, rahvateatreid ise- 


loomustavad nähtused. Me ei näe luule- 
programme, estraadinäidendeid, eksperi- 
mentaalses vormis lavastusi, me ei näe 
küllaltki sageli isegi klassikalavastusi. 

Mis siis on see rahvateatri repertuaar 
ja kas ta üleüldse eksisteerib eraldi 
mõistena? Eelmisel hooajal näiteks toodi 
lavale 30  uuslavastust (nõukogude 
vennasrahvaste näidendeid 10, eesti 


autoreid 11, klassikateoseid 2 ja 7 välis- 
.autoreilt). 


'Tendents eelkõige silmas 
pidada nõukogude ja eesti autoreid on 
igati kiiduväärne. Pilt teatriti aga on 
küllaltki erinev. A. H. Tammsaare nim. 
Rahvateatris on 6 repertuaaris olevast 
nimetusest 5 nõukogude, sealhulgas 3 
eesti tänapäevaautoritelt ja üks klassika- 
teos — Vildelt (kusjuures «Kosilasi 
Rakverest» mängiti hooajal 2 korda, 
«Lastevanemate koosolekut» 18 korda). 
E. Vilde nim. Rahvateatri repertuaaris 
on 12 näidendit, nendest 8 on eesti 
autoritelt, 2 vennasrahvaste kirjanikelt; 
J. Tombi nim. Rahvateatris mängiti 
5 näidendit, kusjuures 4 neist on eesti 
autorid. Samas aga mängis P. Pinna 
nim. Rahvateater 11 näidendit, kus- 
juures kavas ei olnud ühtegi eesti täna- 
päevaautorit. Need read pole mõeldud 
niivõrd süüdistamiseks, kuivõrd aru- 
pidamiseks, milline on või võiks olla 
rahvateatri funktsioon meie elus. Ja 
kindlasti ei saa teha head teatrit, kui 
oma dramaturgia jääb päris kahe silma 
vahele. A 

Kas saaks olukorda parandada? Kar- 
dinaalselt ehk mitte, spetsiaalset näi- 
dendivõistlust rahvateatrite tarvis kor- 
raldada pole vaja, meie dramaturgide 
jõud on selleks liiga piiratud ja rakkes. 
Küll aga pudeneb üldvõistluse saaki 
ka rahvateatritele (möödunud näidendi- 
võistlusest lavastas E. Vilde nim. Tartu 
Rahvateater P. Aimla «Parunid», Võru 
Rahvateater T. Tootseni «Oö kahele»). 


Aitaks esialgu ehk seegi, kui teater tege- 
leks oma autoritega (tõlkijatega); kui 
kunstinõukogu ärgitada loovale tööle; 
kui Kultuuriministeeriumi repertuaari- 
kolleegiumi ning Rahvaloomingu ja Kul- 
tuuritöö Teadusliku Metoodikakeskuse 
soovitusi arvestada. 

Teisena tuleks peatuda režii prob- 
leemidel. Nähtavasti saab just siit kõik 
alguse, sest lavastajal rahvateatris 
on veel kesksem roll kui kutselisel laval. 
Tema õlul on kõik: näidendi valik, näit- 
lejate leidmine, dekoratsioonid ja kostüü- 
mide hankimine. Ühesõnaga, organisat- 
siooniline töö prevaleerib kunstilise üle 
vahekorras 3:1. Me räägime: ta peab 
olema kunstnik, kel on suurepärased 
organisaatoriomadused. Aga ometi 
teame elust, kui harva need eeldused 
ühes inimeses korraga koos — või- 
vad olla. Sellest siis johtub, et aastate 
koorma all väsivad lavastajad mitme- 
kordselt. Noori aga ei ole tulemas, 
perspektiiv on liialt väheahvatlev: kas- 
vavad nõuded ei ole võimalustega koos- 
kõlas. Ma ei ole kursis ettevalmistusega 
TPed]-s, usun, et see on mõnevõrra 
paranenud, näitekunsti eriala üliõpilasi 
on rahvateatritega kontakti viidud, 
mitmed diplomilavastused sünnivad seal, 
aga kahjuks ometi pidevamat koostööd 
ei teki, kuigi kõik teatrid vajavad hädasti 
värsket lavastajaverd. Kui analüüsida 
rahvateatrite praegust lavastajakaadrit, 
siis on näitajad nii vanuse, hariduse 
kui ka erihariduse järgi halvad. Seljuhul 
ei anna ka stažeerimine, enesetäienda- 
mine oodatud tulemust (ETÜ toetusel 
on seda ikka ja jälle tehtud, varasemal 
ajal küll rohkem; sellist Teatriühingu 
soosivat suhtumist rahvateatritesse teis- 
tes liiduvabariikides ei teagi). Teine 
võimalus oleks, et kutselised ise tuleksid 
appi. (Ilmar Tammurit on sedasi mitmel 
puhul kasutatud. Rahvaloomingu ja Kul- 
tuuritöö Teaduslikul Metoodikakeskusel 
peaksid olema käeulatuses võtta prak- 
tikud-lavastajad, kes kohtadel käivad.) 
Võib-olla tuleks luua eelisolukord noor- 
tele: kui me järelkasvule ei mõtle, ei 
arene teater sujuvalt. 

Milles siis lavastuste, järelikult ka 
näitejuhtimise kõige nõrgemad küljed 
on? Kõigepealt pole rollijoonis selge: 
kust punktist kuhu ta arengus välja 
jõuab, tulemus pakutakse juba algul 
eeldusena välja. Tekib rollide lõtvus, 


me ei näe teist plaani laval (läbielatud 
elu, mõtteviis, maailmavaade). Teiseks — 
sõnaga tehakse veel vähe tööd. Kui sõnas 
puudub aga konkreetsus, tegelasel ees- 
märk, kui laval räägitakse üleüldse, 
tekibki võltsi oht, lobisev tekstiandmine, 
mõttetu sõnade raiskamine. Kõne nõuab 
nii treeningut kui ka analüüsi, nõuab 
pidevat tööd enda kallal. Taidlejale aga 
tunduvad lugemisproovid nii üksluised 
ja igavad, et minnakse kiiruga lava- 
proovidele üle. 

Vaataksin nüüd lähemalt lavastusi, 
mis oma laadilt on väga erinevad, milles 
ka režissööritöö erinev, kuid mis suu- 
davad küllaltki igakülgselt iseloomus- 
tada neid tendentse, mis rahvateatri 
lavastajate ees seisavad. 

A. Grišini «Lastevanemate koosolek» 
A. H. Tammsaare nim. Rahvateatris 
on neid juhuseid, kus lavastaja leidlik 
(ja ainuõige) võtme avastamine mitte 
just tugeva dramaturgilise materjali 
kõlama paneb. Lavastaja F. Urve on ase- 
tanud näitlejad publiku sekka nii, et tekiks 
tõenäosuse, kohaloleku efekt. (Olen näi- 
nud, kuidas publik sekkub näidendi arut- 
lustesse, kusjuures näitlejad on sellis- 
teks reageeringuteks valmis.) Näidend 
küsib: kes me oleme, millised me oleme, 
kas me oleme küllalt eetilised, moraal- 
selt puhtad? Lavastaja asetab pealtvaa- 
tajad ebamugavasse ooteseisundisse, aga 
see ärevus, mitte tukkuda laskmine on 
Jluline publitsistliku arutelu vormina. 
Ma nägin etendust mõne aja tagant teist 
korda: lavastus oli veel täpsemaks läi- 
nud, näitlejad mängisid veel loomuliku- 
malt, sest iga valenoot, teaterlikkus 
võimendub selles kontekstis otsekohe. 
Probleem on antud arengus, laiemate 
eetiliste tagamaadega, nii et huvi het- 
kekski ei rauge. «Mittemidagitegemine» 
on sellise teatritegemise üks põhitõde- 
sid, näidates just taidluslava võimalusi: 
selle võrra on trupp mobiilne, võimeline 
mängima kõige võimatumateski olukor- 
dades, eriti efektne on teda rakendada 
koolimiljöös. See on üks taidlusele tänu- 
väärseid võimalusi — tükk, kus igaüks 
võib mängida ennast, kusjuures muidu 
kehtiv nn —näitlejamaterjali puudus 
(tagasihoidlik välimus või sünnipärane 
defekt) on huvitavalt ärakasutatav 
karakteri loomisel. See on neid näiden- 
deid, kus saab praktiliselt kasutada kogu 
kollektiivi. Võiks ehk üles leida ka mõne 


iludusvea, jälgida kas või seda, kui 
loomulikult näitleja publiku sekka paigu- 
tatuna rollis on ja milline ebalevus või 
väline žest ette astudes kohe sisse lipsab, 
kuid samas on olemas teine oht ka 
liigse lihvituse, tehislikkuse suunas — 
see võib surmata elu. Selles nüüd juba 
osaliselt niikuinii ümbertöötatud tekstis 
on aga häirivad siiski kümmekonna aasta 
vanused probleemimotiivid  (närimis- 
kummi), mis tingimata vajaks millegi 
adekvaatsega asendamist, et probleemi 
arendus säiliks. (Praegu lisatud väide, 
et Baltikumis närimiskummit juba 
toodetakse, teeb pigem karuteene — 
purustab — kohalolekuefekti, tuletades 
meelde, et tegu on näitemänguga, mis 
pealegi toimub kusagil mujal.) 

E. Vilde nim. Tartu Rahvateater 
näitas ennast hoopis uuest küljest — 
rahvatükiga ja vabas õhus (E. Vaiguri 
«Paradiis põrgus» mängiti Rocca al 
Mare Vabaõhumuuseumis). Teadlikult 
oldi loobutud varem premeeritud lavas- 
tustest, et demonstreerida rahvateatri 
mänguplatside avardamise võimalust, 
ja seda igati õnnestunult. Vabaõhu- 
lavastusel on muidugi omad seadused, 
seda enam tundus, et V. Päi kogenud 
lavastajana oli kõiki neid momente arves- 
tanud. Sellel ilmsesti kõige paremate 
dekoratsioonidega lavastusel (vana talu- 
õu sobis selleks suurepäraselt) oli kõik 
niisuguseks etenduseks vajalik: karak- 
terid paksema värvi all, paras tempo 
ja olustikuline mängulaad (kus muutub 
vaatamisväärsuseks omaette mõnigi kõr- 
valseik, näiteks «kalavinskitega» jooks 
üle õuemuru). Võiks kahelda niisuguse 
dramaturgia elujõus: ega tükk tugev 
ei ole ja meie klassika paremale poolele 
ei lange, aga ometi on temas midagi, 
mis annab õigustuse: huvitavad rahva- 
likud karakterid ja hugoraudsepalik 
sõnavohavus (ja -osavus), mis siiski 
vaatajanärvi liigutavad ja mõne paksult 
antud moraalitõe meieni toovad (ja 
meelde tuletavad). Tahaks niisugustele 
etendustele püsivamat edu ning seal- 
juures enamat tööd näitlejate füüsisega. 
(Kas ei peaks ükskord üldse korraldama 
vabaõhuetenduste festivali? See on vaja- 
lik nii isetegevuslikule näitlejale kui 
ka suvisele vaatajale.) 

J. Tombi nim. Rahvateater mängis 
A. Jakobsoni +«Viirastusi» rõhutatult 
psühholoogilises laadis. Üldiselt on väga 
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tervitatav, et aeg-ajalt meie klassikat 
ka üle vaadatakse ja lavastatakse 
(aegade jooksul on meil kirjutatud 
üle kahesaja arvestatava näidendi). Tun- 
dub, et noor lavastaja A. Lutsar sai 
oma ülesandega põhijoontes hakkama. 
Vaatamata misanstseenilisele vaesusele 
ja dramaturgilisele hõredusele kandus 
näidendi idee päris erutav-tänapäevaselt 
saali (tundus, et kärped olid tehtud kül- 
laltki loogiliselt ja kasuks tulevalt). 


Kuulo Mõisnik dr. Hans Lepikuna on 


mees, kes näib olevat kohusetruu (ja 
hea) nii arstina kui ka laste isana ja 
kes taotleb kodust tasakaalu, aga ei oska 
selle tagamiseks midagi ette võtta. 
Ja kuigi tema moraaliepistlid ei ole eriti 
veenvad, on tal üks trump — lapsed. 
Laste nimel võib loobuda või mitte 
loobuda kooselust, aga lapsed peavad 
jääma. Tema rivaal kolonelleitnant 
Vaino (Leo Veges) on kärpimistega 
mahendunud väliselt, aga säilitanud sise- 
mise kalkuse. Krista Mõisnik pr. Edith 
Lepikuna on naine, kes tahab valida 
oma südame sunnil. Kui me saalis 
aimame krahhi juba algusest peale, siis 
Edith peab omaenese kogemuse najal 
selleni jõudma. Kahte mitmekuulise 
vaheajaga nähtud etendust kõrvutades 
võis märgata hoolsat edasitöötamist, 
muutused ulatusid kusagile põhiideeni 
välja: esimesel juhul jäi kõlama mõte, 
et igaühel on õigus isiklikule õnnele, 
teisel — me peame kõik tegema laste 
heaks. Hinnatav on ka hea lavakujundus 
(H. Uuetoa) ja helikujundus (V. Erne- 
saks), hea valgusrežii. Mõnikord on vaiel- 
davaks peetud professionaalsete jõudude 
kasutamist rahvateatris, kuid tundub, 
vastupidi, et seda tendentsi tuleb toe- 
tada. Selles võiksimegi näha ühte koos- 
töö võimalust kutseliste teatritegijate 
ja isetegevuslaste vahel. 

Suurima üllatuse valmistas Saaremaa 
Rahvateater S. 0Aljošini näidendiga 
«Küi...», sest teater on aastaid olnud 
madalseisus ja häid sõnu kuulnud vähe. 
Ja kuigi lavastuses ei ole kõik laitmatu, 
on lavastaja R. Rooväli kokku saanud 


huvitava näitlejate ansambli, pannud' 


selle ausalt ja vahetult mängima. Kõige- 
pealt on huviga jälgitavad õdedepaar 
Anna ja Valentina oma teemadega, oma 
elumuredega (Liivi Väli ja Ellen Teemus), 
oma tugevasti erineva suhtumisega ellu. 
Usutav on Valentina murdumine pärast 


mehe surma, oma elu ümberhindamine. 
Vähem suudab praegu köita Anna ja 
Kolja (Hiljar Koppel) vahekord, sest 
lavastaja pole vajaliku jõuga täpselt 
aktsentueerinud tähtsaid murrangulisi 
momente. Nauditav on ema Maria 
Nikolajevna (Asta Seppo) vahenditus: 
temas on nii läbielatud aastad kui ka 
pidev kaasaelamine lastele, see on üks 
ülevaatuse orgaanilisemaid rolle üldse. 
Seda karmimalt tuleb aga ette heita 
juhuslikku, pigem segavat muusikalist 
kujundust ja väga kaootilist lava- 
kujundust. (Kahes lavastuses, nii otepää- 
laste kui ka saarlaste juures nägime 
lavakujundust, kus lava on jaotatud 
kaheks; kui eelmisel puhul häiris ruu- 
mide stiililine eristamatus, siis teisel 
juhul oli arsti kodu ja ajakirjaniku kodu 
kujutamisel juhtunud midagi kurioosset : 
üks ja seesama olustikuline mööbel ja 
pilt senal pidi iseloomustama kord ühe, 
kord teise tegelase miljööd. Ilmsesti on 
rahvateatrite lavakujunduse ja muusika- 
lise kujunduse valdkonnas üldse palju 
hoolimatust, neile nii tähendusrikkaile 
lavastusterviku osadele on viimasel ajal 
liiga vähe tähelepanu pööratud; arvan, 
et on küpsenud tungiv vajadus vastavate 
kursuste korraldamiseks.) 

Ülejäänud neljast lavastusest oleks 
vähem rääkida. 

Võru ja Haapsalu rahvateatri lavas- 
tused jäid ebaühtlaseks, aga ometi on 
hinnatavad nende teatrite arengus — 
kui arvestada vahepealset mõõna- 
perioodi. K. Säja «Päike ja post» ei 
ole selle kirjaniku tugevamaid näiden- 
deid, aga Võru lavastus pakkus mõne 
päris huvitava näitlejatöö (lavastaja 
R. Adelmann). Eriti nauditavad olid 
Aksel Asi Augustinas Varnasena ja 
Ilmar Kudu Romas Virkutisena, nad 
suutsid ka dramaturgiliselt küllaltki 
hõredad dialoogid kõlama panna. Lava- 
kujundus (kunstnik M. Sikk) oma 
nappuse ja ehk isegi liigse neutraalsuse 
juures oli asjalik ja läbi mõeldud. 
Seevastu haapsalulaste «Metsise pesa» 
lavakujundus mõjus hoopis juhuslikuna, 
näitlejaid segavana, odavana. Pompoosne 
suürlinnakorter oli omandanud kolilao 
mulje, kus polnud arvestatud näitlejate 
liikumisruumi ega misanstseenide ehija- 
mise võimalust. Mõnigi kord jäid näitle- 
jad liikudes nii täbarasse olukorda, et 
neil polnud muud midagi teha, kui segada 


teisi näitlejaid. Aga ometi tahaks öelda, 
et selles lavastuses oli midagi meeldivat 
ja Erich Jaansoo lavastajataotlustes 
sümpaatsust. Kõigepealt oli ta valinud 
küllaltki nõudliku dramaturgilise mater- 
jali, mis seadis näitlejate ette suured 
ülesanded. (Teatrina on kollektiiv noor, 
sellisest ülevaatusest võtab osa alles teist 
korda. Kui eelmine kord esineti Lutsu 
«Kalevi kojutuleku» ja «Arimeestega» 
alla igasugust arvestust, siis nüüd oli 
juba tegemist rahvateatri tasemel eten- 
dusega.) Teistest üle tundus praegu ole- 
vat Ago Lumiste Prošana; kuna ta on 
ka kõige olulisem positiivse idee kandja, 
hakkab lavastaja põhitaotlus helisema. 
Ka Vello Nõupuu Georgina on küllaltki 
huvitav, tema karjeristlik olemus pole 
liialt pealetungiv, on varjutatud sileda 
käitumise ja naeratusega. Kuid nagu 
öeldud, kõigil näitlejatel on veel külluses 
arenguruumi. Lavastuse teisel nägemisel 
oli meeldiv kogeda kohatist edasiminekut 
nii Iskra (Kersti Kaasik) kui ka Ariadna 
(Marje Piip) osas. Rollide arengujoonis 
võinuks aga olla täpsem. Kuid mõned 
tõsised sõlmpunktid mahenevad, mängi- 
takse ära pingestamata, südamevaluta, 
sellega aga läheb kaduma midagi näi- 
dendile väga olulist. Näiteks stseen, kus 
Stepan (Elmar Kõrvek) saab teada, et 
tema asemel on edutatud Georgi. See 
on ju traagika, mingi kokkuvarisemine, 
mingite suhete pöördeline murdumine; 
aga näitleja mängib seda nagu muuseas. 
Ja sellepärast füüsiline valu südames 
ei seondu moraalse südamevaluga, on 
nagu asi omaette. 

Probleemiks on praegu P. Pinna nim. 
Rahvateater, tundub, et seal on värskust 
vähem, on jäädud varasematele loorbe- 
ritele pidama. 1. Drutse «Pühamast 
püham» on sügav näidend, kus aga 
paraku pealmistest kihtidest kaugemale 
pole jõutud. Kõigepealt ei ole Valter 
Luts osanud paigutada lavastust ühte 
helistikku, tinglik ja olustikulis-psühho- 
loogiline kihistus jäävad kokkusulama- 
tuks. Ka tundub, et probleem on mahen- 
datud, leebemaks tehtud — ei ole seda 
teravust, hingekratsivat valu pühamast 
pühama pärast. Erich Prand Kelinina 
jääb praegu veel liialt jutustajaks- 
informeerijaks; laval on ta ülearu leebe, 
kergelt rahustuv, muretu. Asjatu rõhu 
saab tema naistehuvi; on ju näidendis 
märksa tõsisemad tagamaad kui naeru 


välja kiskuda: siit kasvab välja põhi- 
mõte, et iga inimene on meie maal tähtis 
ja vajab võrdset tähelepanu, olenemata 
sellest, millisel hierarhiatasemel ta on. 
Jaan Kilp Mihaina on väliselt meeldiv, 
soliidne, aga tema seesmine areng pole 
läbi viidud selgelt nähtavalt. 
näitleja väsib ja hakkab üldse väliselt 
häälega mängitsema. Praegu tundus 
kõige kunstiküpsem Harry Ilves Maria 
poja Sanduna — tema unistused, loodus- 
lähedus on südantliigutav. 

Kõige murettekitavam tundub siiski 
olukord Otepää Rahvateatris. See teater 
esines ainukesena nõrgemini kui eelmine 
kord. Kuid probleem pole üksnes selles: 
õnnestunud ei ole vahepeal ka mitmed 
muud lavastused ja P. Putninši «Poole 
hingega» pole selles suhtes erand. Kõige- 
pealt juba dramaturgiline materjal on 
tagasihoidlik, aga ka noor lavastaja 
V. Sepp on jäetud ehk natuke liiga oma- 
pead, ta vajab veel abi. Tervitaks väga 
teeneka lavastaja kõrvale ilmunud uut 
näitejuhti — eriti Otepää rasketes tingi- 
mustes oleks see suur asi. Aga ilmsesti 
ainult heast tahtest ei aita: tuleks 
mõelda, mida teha niisuguste noortega, 
kes tahavad sel tandril alustada. Prob- 
leem jõuab algusse, lavastajate järel- 
kasvu juurde tagasi. 

Muidugi ei ole mõtet ja tahtmist 
järjestada rahvateatreid (ja seda õnneks 
käesoleval ülevaatusel ei tehtudki), sest 
nad tegutsevad väga erinevates tingi- 
mustes, on erinevate võimalustega. Lei- 
dub rahvateatreid, kelle esinemispiir- 
konnas on kutseline teater harv küla- 
line — seal on nende suureks missiooniks 
süstemaatilisem huvi äratamine teatri- 
kunsti vastu üldse. On Tallinna ja Tartu 
rahvateatrid, kel tuleb eksisteerida kõr- 
vuti kutseliste teatritega, ja on juba 
nende asi, kuidas nad sellest võistlusest 
välja tulevad: kes kaalukate lavastus- 
tega, kes kerge ajaviitetükiga... a 


kuigi mitmel puhul on pakutud huvi- 
tavat võimalust koondada ühe linna kõik 
rahvateatrid ühte, siis vaevalt see reaal- 
selt head tooks, kui natukenegi tunda 


rahvateatrite mikrokliimat. Küll aga 
võiks aeg-ajalt mõne -ühislavastuse 
teha — selline koondmeeskond kanna- 


taks tõsisemagi dramaturgilise materjali 
välja. 
* * * 


Lõpuks. 
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Mida siis kokkuvõtvalt öelda? Rahva- 
teatrite kevadeid on ikka peetud 2—3 
aasta tagant ja tundub, et seekordne 
oli eelmistest mõnevõrra läbimõeldumalt 
korraldatud, milles kindlasti on teeneid 
Eesti NSV Kultuuriministeeriumil koos 
metoodikakeskusega. Kõigepealt on hin- 
natav, et pika aja järel võtsid jälle 
kõik rahvateatrid ülevaatusest osa (muu- 


» seas, just neil päevil võeti pidulikult 


oma perre vastu 17. rahvateater, Kehtna 
operetirahvateater). Koosoldud päevade 
programm oli sisukas, korräldajail 
mõndagi varuks: plakatid-kutsed G. Rein- 
dorffi teatrimaskiga, rahvateatrite laul 
«Mahavoki» esituses. kultuuritudengite 
ja omapoolsed show'd, mis liitsid, võimal- 
dasid üksteise kunstist osa saada ja 
kogemusi * vahetada. Aga ühtlasi jäi 
mulle kõrvutamisvõimalus mulluse 
«Rambisõprusega» Panevõžysis ja läti 
rahvateatrite kokkutulekuga Kuldigas. 
Kui esimene oli esinduslik 4 liiduvaba- 
riigi rahvateatrite festival, siis teine- 
oma suurejoonelisusega pani kadestama; 
see, mida lõunanaabrid jõuavad, peaks 
olema vähemalt osaliselt ka meil teos- 
tatav. Need iga 4 aasta järel toimunud 
päevad on pidupäevadeks mitte üksnes 
rahvateatri inimestele, vaid ka rajoonile, 
kus nad parajasti toimuvad. Ettevalmis- 
tus algab juba repertuaari kujunda- 


misest, tellimisest, lõpeb teatripäevade 
läbimõeldud stsenaariumiga; tähtsamad 
komponendid on siin noorte ja vanade 
tajutav seostumine (teenekate näitlejate 
austamine) ja kutseliste ning isetegevus- 
like näitlejate sidemed (pidustustele 
olid kutsutud kõik sellest piirkonnast 
pärit näitekunstiga seotud inimesed, 
kes said ise sõna ja valiti rahvateatrite 
aupatroonideks). Meeleolukad olid suure- 
joonelised ava- ja lõpupidustused, karne- 
val läbi linna, kus iga teater esitas mõne 
humoristliku elupildi (mida omakorda 
auhinnati), südamlikud külalisesinemi- 
sed majandites. Kõige tähtsam aga oli 
see, et nende pidustuste keskmes oli 
rahvateatri näitleja, kellele kummardust 
tehes rõhutati, et tema suurt ja tänu- 
väärset tööd hinnatakse väga kõrgelt. 
Kui lõpetada optimistlikult (ja selleks 
alust on,. kui pidada silmas tänavu- 
aastast teatrikevadet), siis on tunne, et 
ka meie suudaksime midagi niisugust 
teha — ka meie peame looma oma näite- 
kunstilaulupeo traditsiooni. 


ÕNNITLEME! 


4. oktoober — UVE UUSTALU, 
metsasarvemängija — 
50 

30. oktoober — LILIAN SEMPER, 
pianist ja pedagoog, 
Eesti NSV teeneline 
kunstnik — 50 


Eesti filmiloomingut soodustavatest ja 


pidurdavatest teguritest 
EESTI KINOLIIDU PLEENUMILT 


25. mail kõneldi EKLi pleenumil «Eesti filmiloomingut soodustavatest ja pidur- 
davatest teguritest». Lühiettekannetega esinesid sektsioonide esimehed Olav Neuland 
(mängufilm), Andres Sööt (dokumentaalfilm), Priit Pärn (multifilm), Tõnis Kask 
(telefilm), Jaan Ruus (kriitika ja teadus). Pleenumi avas ja lõpetas sõnavõtuga 
Eesti Kinoliidu esimene sekretär Kaljo Kiisk. 

Vastuvõetud otsuses rõhutatakse järjekindla koostöö vajadust Eesti 
Kinoliidu, Eesti NSV Kinokomitee ja Eesti NSV Televisiooni-ja Raadiokomitee vahel 
nii filmirepertuaari kujundamisel kui ka loominguliste töötajate rakendamisel; 

peetakse vajalikuks välja töötada Eesti filmikunsti edasiarendamise ühtne töö- 
programm, mis annaks filmiloojatele perspektiivid ning meie kinematograafia aren- 
gule plaanipärasuse; 

otsuses peetakse hädavajalikuks (juba töötajate rakendatuse riiklikust seisu- 
kohast) aastas teha stuudios «Tallinnfilm» 4 mängufilmi ja stuudios «Eesti Tele- 
film» 2 mängufilmi; ühtlasi otsida sihipäraselt võimalusi suurendada Kesktelevi- 
siooni tellimusel tehtavate filmide tootmist. 

Sõna võtsid «Tallinnfilmi»- stsenaariumide toimetuskolleegiumi peatoimetaja 
Aigar Vahemetsa, toimetuskolleegiumi liige Arvo Valton, filmikriitikud-teadlased 
Tatjana Elmanovitš ja Viivi Grossschmidt, režissöörid Jüri Müür ja Toomas Tahvel, 
«Tallinnfilmi» helitsehhi juhataja Helmi Rämmi, «Tallinnfilmi» direktor Andres 


Arnover ja direktori asetäitja Veronika Bobossova. 
Alljärgnevalt toome ära probleeme seadvamaid sõnavõtte sellelt pleenumilt. 


KALJO KIISK, Eesti Kinoliidu esimene 
sekretär 


Meie viimasest mõttevahetusest on möödu- 
nud piisavalt aega, et rahulikult, kainelt ja 
asjalikult analüüsida praegust seisu ja projek- 
teerida juba konkreetsemat tulevikupilti. 

Eesti Kinoliidu V kongressi ajal 'ja va- 
hetult pärast seda valminud filmid rääkisid 
eesti filmikunsti iseseisvumisest, arvestatava- 
le tasemele jõudmisest. Rääkides täna sellest, 
mida on tehtud meie liidu eelmisest kong- 
ressist senini, mis on selle aja jooksul muutu- 
nud, ning püüdes välja selgitada üldisi ten- 
dentse ja seaduspärasusi, tuleb silmas pidada, 
millele need tendentsid ja seaduspärasused 
viitavad. 1979/80 aasta tõus meie filmikuns- 
tis eeldas uute ja huvitavate filmide ilmumist. 
Tippe aga ei tulnud. Oli otsinguid, mis mitte 
alati polnud plussmärgilised. Esines koketeeri- 
mist, laialivalguvust, kannatas mõttetäpsus. 
Kerkisid esile probleemid, mis samas kadusid, 
andmata võimalust kaasaelamiseks. Elunäh- 
tuste sfäär ahenes. Paljusid momente tappis 
retoorika. Tähelepanu inimese vastu rauges. 
Poeetilisust asendasid pahatihti ilupildid, eht- 


sa valu ja eluprobleemide asemel esines imi- 
tatsioon, esteetilise mängu esitus. Improvisat- 
siooni ja impressiooni lammutab loojate print- 
siibitus. Kõik eespool toodu on väljavõte vii- 
maste aastate filmikriitikast. Ma ei kavatse 
viimaste aastate filme kriitiliselt analüüsida, 
minu mõtteavalduse eesmärk on teine. Kuid 
ma luban endale eespool öeldu kiuste kinni- 
tada: eesti filmikunsti juures tegutsev 
meeskond on tugevam kui kunagi vafem. 
Vead, mida oleme teinud, on enamasti seotud 
loominguliste otsingutega, eksperimendiga 
ning lõppkokkuvõttes ei ole need sugugi dra- 
maatilised. Tõusud ja mõõnad on tüüpilised 
mitte ainult meil, vaid ka teistes stuudiotes 
ning paljud probleemid ei ole lokaalse ise- 
loomuga, vaid haaravad tervet nõukogude 
kinematograafiat. 

Kas meil on tegemist arenguga selle sõna 
dialektilises mõttes või lihtsalt muutustega, 
milles meil enestel on juhuslikud teened? 
Arvan, et paljuski on meil tegemist viimasega. 
Omades küll väga eripalgelist meeskonda, pole 
me veel leidnud oma filmikunsti arengu kesk- 
telge. Võib-olla oleme sellele väga lähedal, 
kuid siiski on puudu erilisest, ainuomasest 
tahtmisest. See võib kaasa tuua ja süvendada 
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loomingulist inertsust, mille otseseks taga- 
järjeks võib olla irdumine ajastu kesk- 
setest probleemidest. Me võime muutuda 
loojate asemel interpreetideks. See on kõige 
ohtlikum tee. Niipea kui kaob arengu kesk- 
telg, hakkab sellest tekkinud tühimikku 
täitma juhuslik ja ka teisejärguline toodang. 
Oleks ilmne liialdus ja ilmne lihtsustamine 
näha põhjusi -ainult toimetuskolleegiumi vi- 
gades ja meie režissuuri inertsuses. Need on 
ainult üksikud lülid põhjuste pikas ja keeru- 
lises ahelas, mida võib kokku võtta järgmi- 
selt: meie kinematograafias jääb vajaka filmi- 
loomingu ühtsest juhtimisest ja perspektiiv- 
sest planeerimisest. Tundub, et meie filmi- 
kunsti põhilülid on sulgunud nagu oma kit- 
sasse karpi ja igaüks neist tegeleb oma maa- 
lapi harimisega, kaotades silmist meie filmi- 
kunsti kui terviku. Niisugune isolatsiooni- 
protsess on märkamatult tekkinud ja süvene- 
nud stuudio sees. 

Kogu aeg on räägitud administreerimisest 
ja majandusmeeste diktaadist meie filmikuns- 
tis. Loomingu ja tootmise vastuolu on saatnud 
filmikunsti kogu tema ajaloo vältel ja saadab 
ka edaspidi. Kuid see on dialektiline vastu- 
olu, mis stuudio juhtkonna ja kolleegiumi, 
tootmise ja loomingu omavahelise koostöö õige 
organiseerimise korral ei kujune mitte takis- 
tuseks, vaid soodustuseks, mis aitab filmi- 
loomingut distsiplineerida, rütmiliseks muuta. 
Ebakvaliteetsed stsenaariumid, režissööride 
loominguliste perspektiivide puudumine, kino- 
komitee vaid korrigeeriv osa — see kõik 
soodustab ikka sagedamini filmi loomingu- 
sfäärist väljalangemist. Niisuguses olukorras 
saab kunstiline praak seaduspärasuseks. Tuleb 
tunnistada, et ka stuudio, Eesti Kinoliidu 
ning kinokomitee omavahelised töösuhted jä- 
tavad soovida. 

Kutsun üles kunstlike, väljamõeldud, ala- 
teadlikult väljakujunenud barjääride hävita- 
misele. See on esmane ülesanne, sest taht- 
likult ei ehita neid keegi. 

Filmitöö on nii vaevarikas, närvesööv ja 
raske, et kõikide vaim ja jõud peab olema 
ainult võtteplatsi teenistuses. Sisemised vas- 
tuolud, igasugused takistused on alati üle- 
tatavad, kui me teame, mida me tahame. Ja 
see selgub, kui me suudame kõik koos välja 
töötada ühtse filmikunsti tööprogrammi, mis 
garanteeriks «Tallinnfilmis* nelja kunstilise 
filmi valmimise aastas, selgitaks kaadriprob- 
leemi tippküsimused, kindlustaks meile iga- 
päevase targalt planeeritud töö. 

Avaldatud lühendatult. 


TATJANA ELMANOVITS, - filmiteadlane, 
Eesti Kinoliidu loominguline sekretär 


Nii pleenumieelsetes sõnavõttudes kui ka 
kõnepuldist on vaetud: kas Eesti mängufilm 
on edasi liikunud või arengus seiskunud? 
Arvan, et Eesti mängufilm on enam-vähem 
sealsamas, kus ennegi, võimalik, et isegi edasi 
nihkunud, Kui see paistab vähe välja, sest 
vertnasvabariikide mängufilm on ühisel 
jooksurajal jõudnud eest ära, on jõudnud 
ettepoole nihkuda, seda just nüüdisaja käsit- 
luse mitmekülgsuse ja ereduse tõttu. 


Minu kodu lähedal kinos «Kaja» ootas 
«Nipernaadi» kuulutus oma järge, ootas, mil 
mustamäelastel saab menukast +Jaamast 
kahele» isu otsa. «Sõpruses» mängib «Niper- 
naadi» võidu ja kõrvuti melodramaatilise 
publikufilmiga «Moskva pisaraid ei usu». Ma 
ei kutsu üles tegema filme «Tallinn pisaraid 
ei usu», ometi oleks imelik teha nägu, nagu 
oleks kõik endist viisi, nagu veel mõni aasta 
tagasi. Mil keeruline, vähestele kohe mõiste- 
tav Tarkovski ja peen intellektuaal Ioseliani 
kõrgusid kättesaamatuses, ümber kees aga 
ookean halle ühepäevaliblikafilme, mis aegu- 
sid enne, kui jõudsid sündida, ja kadusid 
kohe mälust. Ning selles halluses polnud just 
kuigi keeruline silma paista. Publiku süda 
kuulus, manitsustest hoolimata, filmidele 
ä la «MacKenna kuld» või «Kahekümnenda 
sajandi piraadid». 


Praegu on aga «Suguselts», «Lahkumine», 
«Jaam kahele», «Lennud unes ja ilmsi» 
meelitanud publiku kulla ja piraatide küüsist 
tundma ja arutlema tänapäeva teravamaid 
probleeme. Seda filmide abil, mille keel, 
struktuur võib olla kas keeruline või rahva- 
likult lihtne. Keerukusastmete = erinevus, 
sisurikka, ereda vormi otsing, eneseväljendus 
ongi filmiprotsessi olulisemaid ajatunnuseid. 
Näeme täna annete, isiksuste, näitlejaindi- 
viduaalsuste, lavastajalaadide, stiilisuundade 
vohavat mitmekesisust. 


Mäletame, kui palju on välja antud käske 
ja korraldusi näidata mängufilmis kaasaega, 
ja kui vähe on need aidanud Vene nõukogude 
filmi, ületamaks olevikuhetke olmelist kuju- 
tamist. Mäletame, et mitte käskkirjad, vaid 
grandioosne, üldistustelt jõuline, uue tõe- 
määra tõttu vaidlusi ja ärritustki esilekutsu- 
nud «Peegel» oli tolleks aatomijäälõhkujaks, 
mis murdis kaasaja kunstilist käsitlust ahis- 
tanud jää. «Peegel» ilmus 1974. a, seega 
vähem kui kümne aasta eest. Ometi ei otsita 
täna Vene filmis vastust inimeksistentsi eru- 
tavamatele küsimustele mitte üksnes kirjan- 
dusklassikast, ajaloo sügavusest, vaid ka 
tänase päeva eluainest. 

Kui kavandame meil nn «tõsist» filmi, 
eelistame kirjandusklassika muutumatust- 
puutumatust. Kirjanik on omal ajal, oma aja 


küsimustele vastates kandnud hoolt sisu ja 
vormi eest. Aeg on ta pingutustele hinnangu 
andnud ning vähegi professionaalne rõhkude 
*teritamine kaasaegsustab klassikat sel mää- 
ral, et see sobib ka tänasesse päeva. Ning 
teos teeb veel ühe katsumuse läbi. Lühenda- 
mistest, lihtsustamistest, kehvadest maha- 
mängimistest hoolimata säilitab ta ka ekraa- 
nivariandis oma iva. Kaasaja käsitluse puhul 
on aga tulemused üksluiselt kerged (nagu 
«Slaagri+ puhul) või elu olmeliselt fotogra- 
fourivad. Ikka on seal puudu peamine — 
elu kunstiline avastamine, kaemuslik pilt 
elu olemusest. Kui oleme aga ranged, 
ausad enda vastu, siis tähendab see seda, et 
mängufilm uinub ikka veel, et kontaktist 
tegelikkusega pole mõtet rääkida, et Eesti 
mängufilmi kõrgust mõõtev latt on ikka veel 
praktiliselt üles panemata. Mis ei tähenda, 
et meil puuduvad enam-vähem õnnestunud 
filmid. Kuid paremik seostub kas ekranisee- 
ringuga (« Kõrboja peremees», «Toomas Niper- 
naadi») või sotsiaalsete ümberkorralduste 
mõtestamisega = lähiminevikus («Jäljed», 
«Tuulte pesa», «Kirjad Sõgedate külast», 
“Ideaalmaastik») või siis revolutsioonilise 
mineviku peegeldamisega («Surma hinda 
küsi surnutelt», «Jõulud Vigalas»). Filmi- 
kunsti algaines kaasaeg ja Eesti mängufilm 
on ikka veel teineteisele kauged ja võõrad 
stiihiad. 

Ometi ei saa juttugi olla rahvuslikust 
filmikoolkonnast, kui need kaks — filmi- 
kunsti ehitusmaterjal kaasaeg (filmis — 
heg, muusikas heli, kirjanduses — sõna) 
ja rahvuslik koolkond — pole kokku puutu- 
nud (see tähendaks, et koolkonda pole ole- 
mas). Eesti filmikunstis on aeg olnud ehitus- 
materjaliks tõsielu- nn 0 +autorifilmis», 
mis on meil juhtpositsioonil olnud kaks aasta- 
kümmet ja mille alal saavutatut ma ei hakka 
üles lugema. Aga kui 60. aastatel algas 
dokumentaalfilmi buum üle Nõukogudemaa 
(viiekümnendatel dokumentaalfilmi buum 
USA-s, pärast Teise maailmasõja lõppu — 
Itaalias neorealismi näol) ning Eesti tõsielu- 
filmi edusammud, avastused otid sünkroonis 
nõukogude filmikunsti arenguprotsessi kõige 
huvipakkuvamate tendentsidega, siis täna 
on kõik teisiti. Tõsielufilmi, dokumentalis- 
tika buum on asendumas madalseisuga ja 
esile on kerkimas kaasaega peegeldav mängu- 
film oma otsingutega. Et üleliiduliste protses- 
sidega sünkroonis püsida, tuleks teha meie 
mängufilmis panus mitte «kuulekaile», vaid 
andekaile, talenti omavatele kunstnikele. 
Sest tänast Eesti mängufilmi võib edasi viia 
üksnes ja ainult elu taasavastamine kunsti- 
kaemuse kaudu. 


Siinkohal ütleb iga kogenud toimetaja, 
et mängufilmilt on ebaõiglane nõuda seda, 
milleks on olnud suuteline Eesti tõsielufilm, 


sest et üksikute arv, see tähendab proovimise 
võimalused on võrreldamatud; et sõnatul 
kokkuleppel klassikalisteks arvatud +Meie 
Arturi», «Kihnu naise», = «Dirigentide», 
«Maiste ihade», «Igavesti Teie», «Reporteri» 
jt sünnieelduseks on olnud vabariigi kolme 
erineva stuudio, «Tallinnfilmi», «Eesti Tele- 
filmi» ja «Eesti Reklaamfilmi» koostegevus; 
et kõik need kolm stuudiot on andnud tõsi- 
elufilmi loojatele kordamööda või üheaegselt 
ulualust, kindlustades neid tööga, erinevate 
töötingimustega, mis on teatavasti ande 
arendamise parimaks kooliks. Mängufilmi 
ühikute arv on aga sedavõrd väike, et ei saa 
juttugi olla käeharjutamisest, eksperimen- 
teerimisest, otsimisest, riskeerimisest jne. 


Ometi võinuks ka mängufilmil olla hoopis 
suurem tagamaa ja tihedam juurestik meie 
vabariigis funktsioneerivas audiovisuaalsete 
vahendite süsteemis. Seda kinnitab režissöör 
T. Kase kogemus, filmi «Kaks päeva Viktor 
Kingisepa elust» loomekogemus. 

Kuid vaatamata üksikutele juhtumitele, 
mida võime õnnestumiste poolele arvata, 
pole «Eesti Telefilmi» mängufilm võitnud 


ikka veel kindlat kohta eesti filmikunsti üld-. 


pildis. See ala on tegelikult varjusurmas, 
võlgu eesti ja nõukogude. paljurahvuselisele 
filmikunstile. Ning täna, mil ootame mängu- 
filmilt kaalukat kunstisõna, hakkab see võlg, 
tühimik, tunda andma, välja paistma. 
Olukord on paradoksaalne. Mängufilme on 
vähe, režissöörid on aga alalõpmata ilma 
tööta, nn «prostois». Samal ajal ei suudeta 
«Eesti Telefilmis» mängufilmidega «käima 
minna», —videofilmide lavastajate hulgas 
näeme vaid Kerge ja Kase nime; ka tele- 
teater ei hiilga värskuse ja otsingute poolest. 
Miks on see nii? Miks seesama stuudio, kes 
70. aastate algul kindlustas teletõsielu- 
filmide plaani vabariigi kõige tugevamate 
loovtöötajatega, keeldub toimimast analoo- 
giliselt mängufilmi valdkonnas? Ning vii- 
mane satub peaaegu alati juhulavastajate, 
juhustsenaariumide realiseerimise ohvriks. 


Võimalik, et selles on oma osa etendanud 
eelarvamused: telemängufilm on võrreldes 
kinomängufilmiga midagi teisejärgulist jne. 
Provintsis püsivad niisugused eelarvamused 
teinekord eriti visalt. Ainus viis kõige selle 
äravõitmiseks on püüda anda telemängu- ja 
videofilm, teleteater mitte viletsamate, vaid 
kõige tugevamate, andekamate kätte. Mee- 
nutagem, millal Anna Magnani, mamma 
Roma, Itaalia parim naisnäitleja, läks tele- 
visiooni mängima. Meenutagem, Federico 
Fellini, Michelangelo Antonioni, maailma 
filmikunsti alustalad. on loonud põnevaid, 
publikut ja kriitikuid võitnud filme televi- 
siooni jaoks; et Kesktelevisiooni vahendusel 
nägime hiljaaegu Monica Vittit Antonioni 
telemängufilmis +Oberwaldi saladus», et 
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Andrei Tarkovski lõpetas Itaalias oma tele- 
mängufilmi «Nostalgia», mis pälvis Can- 
nes'is REF-i eriauhinna. «Suures» filmi- 
maailmas on telemängufilm ammuilma võrd- 
sustunud kinomängufilmiga, meie vabariigis 
aga maksab kultuur, filmikunst, lõivu aegu- 
nud eelarvamustele. 

Mäletame, et Olav Neuland jäi = pärast 
menukat «Tuulte pesa» mitmeks aastaks 
ilma tööta. Vladimir Beekman küsis ühel 
meie pleenumil, mis saab Neulandist, kas see 
ebaloomulik ja ebaterve situatsioon ei trau- 
meeri noort režissööri. Nüüd on aeg andnud 
vastuse, kuidas need kolm aastat mõjusid... 
Kolm aastat visklemist ühe teema juurest 
teise juurde, kuna ükski neist ei mahtunud 
väikese stuudio suurtesse plaanidesse. De- 
büütfilm +Jõulud Vigalas» võis vaidlusi 
esile kutsuda, kuid teos on vaieldamatult 
andekas. Tõsine. Sest seal jõutakse sügavate 
üldnimlike üldistusteni. Miks ei tee Soosaar 
edasi mängufilme ja kas tööst ilmaolek ka- 
rastab ta annet, küsin ma järgides Vladimir 


Beekmani loogikat. Ka +«Kõrboja peremees» - 


valmis aastate eest, ja ka Leida Laius on 
ilma tööta, 

Seoses sellega tahaksin lisada mõne sõna 
vanade ja noorte probleemi kohta, üldse 
küsimuste kohta, mis fokuseeruvad kord 
põlvkondade probleemidele, kord hea-halva 
juhtkonna küsimustele, kord tehnilise varus- 
tatuse ja tootmise organiseerimise küsimus- 
tele. Mõnikord näib, et püüame kõige sellega 
varjutada peamist. Et organisatsioon, tehni- 
line varustatus, juhtimine, põlvkondade 
vahetumise korraldamine peaks teenima 
ennekõike andeid, kunsti, kunsti tegelikku 
ja ainsat loojat... Ega muutuma eesmärgiks 
omaette, asjaks iseeneses. Kas Mordjukova, 
Gurtšenko, Jankovski, Basilašvili on noored 
või vanad .filmikunstnikud? — Filmikunsti 
enda areng on muutnud nende kunsti igihal- 
jaks, avastades neis filmist filmi uusi võima- 
lusi... Inimlik tung võrdsuse poole sunnib 
meid pelgama ande probleemi. Aga ta on 
olemas, ja temast pole pääsu. Kunstis ei ole 
kõik võrdsed, ja kunstiorganisatsioonid pea- 
vad orienteeruma mitte võrdsusele, vaid 
annetele. 

Palun vabandust, et peatusin sellel iidsel, 
tuntud tõel, et anded teevad kunsti. Võib- 
olla olnuks õigem küsida, miks see meil ala- 
tasa meelest läheb ja üksnes hädas meelde 
tuleb? Tõepoolest — miks? 


ANDRES SÜÖÜT, stsenarist, režissöör, 
operaator 


Me peaksime endile selgeks tegema, milleks 
me teeme dokumentaalfilme ja kellele neid 
teeme. Kas dokumentalisti mõte võib ühis- 
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taga sörkima? Milline osa on dokumentaal- 
filmil eesti kultuuriprotsessis üldse? Kas do- 
kumentaalfilm on autori enese väljendusva- > 
hend või on ta midagi muud? Kas me ei tee 
tihti niisuguseid filme, mis pole kellelegi vaja- 
likud, mis juba enne teostamist on surnud? 
Sündinud surnud lapsena? Siit hakkavad need 
probleemid pihta ja hargnema. 

Kolleegid «Eesti Telefilmist» arvestavad 
maagilise 150-miljonilise auditooriumiga, kel- 
lele filme peab tegema. Seetõttu ka nõue, et 
«Eesti Telefilmi» dokumentaalfilmid peavad 
olema teistsugused kui «Tallinnfilmil». Samal 
ajal peaksime arvestama, et filmi tehes ma ei 
mõtle 150 miljonist vaatajast. Ma teen filmi 
konkreetsetele inimestele, Ikkagi silmast sil- 
ma. See on võib-olla valusalt õeldud, kuid 
*Eesti Telefilmil» paistab olevat peamiseks 
filmi hindamise kriteeriumiks tema müügi- 
kõlblikkus: kas me saame filmi maha müüa 
või mitte. Ka «Tallinnfilmis» on see tendents 
kombatav, kuid tunduvalt varjatumal kujul. 


Minu arvates sõltub dokumentaalfilmi 
tase kahest komponendist: tegijate suutlikku- 
sest ja administratsiooni heasoovlikust suhtu- 
misest. Siin räägiti meie filmide suunamisest, 
aga see on väga raskesti juhitav protsess, 
sest mis puutub dokumentaalfilmi, siis selle 
omapära ja kvaliteet sõltub tegijate suutlik- 
kusest. Kui me lepime kokku, et dokumen- 
taalfilmi tegemine on mingil määral loomin- 
guline protsess, siis loomingulist protsessi on 
väga raske suunata. Me võime üksteist aidata, 
heatahtlikult suhtuda, aga mitte palju rohkem. 


«Tallinnfilmis» tegutseb dokumentaalfilmi 
alal umbes 20 režissööri, Kui kaadriinspek- 
tori pilguga vaadata, siis on seda piisavalt, 
kaadri järelkasvuga muret ei tohiks olla. 
Kõige suurem probleem paistab olevat siin 
see, et kui näiteks tuleval aastal saabub viis 
andekat operaatorit või režissööri, siis pole 
meil neid kuhugi panna, sest pole palgafondi. 
Ma võin öelda, et neid viit tulemas ei ole, 
järelikult peaksime mõtlema sellele, kuidas 
saada inimesi väljastpoolt. Millise töö saaksime 
talle anda? Ei kujuta ette, missugune tüli 
tõuseb meie tegijate hulgas, kui saame vända- 
ta filmi inimestega, kel pole režissööridip- 
lomit. Miks ei saa tööd need režissöörid, kes 
on diplomeeritud ja peavad tööd tegema? Iga 
režissöör tahab tööd teha. Mõni isegi tahab 
filmi teha. Kuid mõni tahab lihtsalt palgal 
olla. Kui me ei leia võimalust noortele ini- 
mestele katsetamiseks tööd anda, kujuneb olu- 
kord lähematel aastatel väga raskeks. Stuu- 
dio direktsioonil peaks olema õigus tegelda 
mingisuguste loominguliste konkurssidega. 


Paar sõna filmide toimetamisest. See pole 
saladus, et viimastel aegadel on «Tallinn- 
filmis» vahetunud palju - peatoimetajaid. 
Näib, et lahkumise motiivid on olnud kõigil 
ühesugused. Esiteks filmide tootmise planee- 


rimise jäikus. Siis üleliigne paberlik asjaaja- 
mine. Oma õiguse puudumine. Tihti unustame, 
et töötame ikkagi elukeerises ja ei saa planee- 
rida nii pikaajaliselt ette dokumentaalfilmide 
teemasid. 

Oletame, et täna tuleb mul hea idee. Tulen 
peatoimetaja juurde ning oletame, et ta on 
minu ideega nõus ja komitee samuti. Millal 
ma saan selle idee filmiks realiseerida? Kui 
just ei ole reservühikut, siis mitte enne kui 
kahe aasta pärast. Selleks ajaks võib mul 
olla sada uut ideed. Võib-olla paremat. Selle- 
pärast ma ei riski oma ainsat filmiühikut 
kahe aasta peale ette täpselt kinni panna — 
kui plaan on juba filmi peale tehtud, ei saa 
midagi muuta. Sellise planeerimisjäikuse tõt- 
tu on mõni töötaja jäänud mängust välja, 
näiteks Mark Soosaar. Tema annet ja teda 
mitte kasutada — see on suur luksus meie 
tegijate kasinuse juures. 


Lõpetuseks tahaksin öelda paar sõna tele- 
filmitegijate nimel. Väga tublisti kannatab 
telefilmis töö ja asjaajamise professionaalsus. 
Need inimesed, kes on kohustatud hoolitsema 
meie tööolude, tehnilise varustatuse, trans- 
pordi jms eest, lasevad meie turjal liugu. Üks- 
kõik kui halvad tingimused ka poleks, film 
saab ikka tehtud. Ma lähen kas või oma autoga 
või võtan takso, aga kui ma tahan filmi 
teha, teen ta ära. Sellega tihti spekuleeri- 
taksegi. 

«Tallinnfilmi» ja «Eesti Telefilmi» loome- 
töötajate ühine soov on, et tulevikus peaksime 
oma temaatilisi plaane kui mitte korrigeerima, 
siis vähemalt vastastikust infot andma. Kuigi 
ma ei leia midagi halba selles, et me temaatili- 
selt teineteist dubleerime. Olgugi meil kaks 
filmi laulupeost — vaatame, kumb tuleb 
parem. 

Avaldatud lühendatult. 


USA: 

Elizabeth Taylor leiab ikka aega ka teatri 
jaoks. Möödunud hooajal esines ta peaosas 
Lilian Hellmani melodraamas + Väikesed rebased» 
(lavastas Austin Pendleton). Seekordne roll ei 
pakkunud aga filmistaarile selliseid mänguvõima- 
lusi nagu Martha osa Edward Albee tükis *Kes 
kardab Virginia Woolfi?+, millega ta loorbereid 
lõikas. Taylor pole filmis kunagi silma paistnud 
oma häälematerjali poolest, teatris tuleb see veelgi 
selgemalt ilmseks: vastukajades märgitakse, et 
kohati läheb tekst lihtsalt kaduma. Näitlejanna 
pingutavat kõvasti, et end kuuldavaks teha, see 
tekitab aga rolli kujundamisel alati ülemääraseid 
pingeid. 

Kõigele vaatamata on Elizabeth Taylor see, 
kes lavastust koos hoiab. Tema kehastatud naise- 
lik ja võluv Regina kontrollib raudse käega sünd- 
muste käiku ja lähedaste inimeste ekusaatusi. 
Nii laseb ta oma invaliidist abikaasal surra, olles 
rääkinud talle oma kavatsustest ja ambitsiooni- 
dest ning kuulnud, et mees teda ei toeta. Ajakirja 
«Plays and Players» retsensent tähendab, et need, 
kelle ainsaks eesmärgiks on laval näha elavat 
Taylori-legendi, peavad paljuski pettuma. Need, 
kes oskavad hinnata psühholoogiliselt nüansseeri- 
tud ja pooltoonides osatäitmist, jäävad ootama 
uut kohtumist Elizabeth Tayloriga teatrilaval. 

Teatrisse pürgivad filmistaaride kõrval ka tele- 
visioonitähed. Viimasel ajal on maailma teatri- 
praktikas sagenenud juhtumid, kus populaarsed 
tele-show'd kantakse üle teatrilavale. Nii oli see 
paljude maade televõrkudes (teiste hulgas ka 
Soomes) menukalt läinud huumori- ja satiiri- 
programmiga «Mitte kella üheksased uudised», 
mille lavavariant kannab nime «Mitte publiku 


Teatrigloobus 


ees». Rowan Atkinson (võitis möödunud aastal 
Londoni West-Endi teatrite "ühingu parimale 
komöödianäitlejale määratud auhinna), Mel 
Smith, Pamela Stephenson jt esitavad Theatre 
Royal'is paroodiaid teiste teatrite etendustest, 
sketše poliitikutest ja tuntud avaliku elu tege- 
lastest. Lavastuse kulminatsiooniks on paavsti 
saabumine Inglismaale, mis kasvab üle varietee- 
show'ks laulvate kardinalide, tantsivate nunnade 
ja laval jalutavate ettevõtjatega, kes tippsünd- 
muse korraldanud ja kinni maksnud. 

Nagu arvata, suhtub professionaalne teatri- 
kriitika sellistesse ettevõtmistesse mitte eriti 
soosivalt, märkides, et kuigi publikumenu on ette 
garanteeritud, ei õnnestu laval teleprogrammide 
fragmentidest ühtset tervikut vormida. Karde- 
takse osa publiku pärast, kes võivatki hakata 
teatris käima vaid seda vaatamas, mis tele- 
ekraanilt juba tuttav. 
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Aleksander Kunileid-Saebelmanni kirjad 


C. R. Jakobsonile 


Aleksander Peeter Karl Saebelmann (1845 
1875, varjunimi A. Kunileid), kooliõpetaja ja 
esimesi eesti heliloojaid, sündis Audru kõstri 
pojana ja õppis Valga seminaris aastatel 1862 
1865; tõõtas 1865—1868 Paistus kihelkonna- 
kooliõpetajana, 1868—1871 õpetajana Valga 
seminaris ja 1871 —1872 samas ametis Peter- 
buris, 1872—1875 õpetajana ja organistina 
Poltaavas, kus suri 30-aastaselt tiisikusse 
Carl Robert Jakobson tutvus temaga varakult 
ja õhutas teda-komponeerima, püüdes soetada 
algupärast laululoomingut koolide ja esimese 
üldlaulupeo jaoks. Sellel teemal on põhiline 
koht ka nende kahe kirjavahetuses. Sacbelmanni 
kirjad C. R. Jakobsonile on enamasti kaas 
kirjad tema kompositsioonidele, kusjuures need 
ongi peamine isikulooline materjal Saebelman- 
nist, neid säilitatakse TA F, R. Kreutzwaldi 
nimelises Kirjandusmuuseumis C. R. Jakobsoni 
fondis, ja on siin esitatud 1., Anveldi tõlkes 


ASE TASE 


C. R. Jakobsoni koostatud kogumiku, mis sisaldas 
ka Kunileidi laulu «Veel pole kadunud kõik!», 
kaanepilt. 


N 
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E 
Armas Jacobson, võta siinjuures vastu minu katse Sinu luulet 


muusikas avaldada; see on minu esikvili meeskvarteti põllult." 
Muutumatult 
Sinu 
Alex. Säbelmann 
Paistu pastoraadis, 


28. sept. 67. 
' Sinu luulet muusikas avaldada - kiri on-järelsõnaks C. R. J. luuletusele «Veel pole 
kadunud kõik!» A. Saebelmanni poolt loodud meeskoorilaulule. Laul ilmus C. R. J. 
«Vanemuine Kandle healed» II vihus, Ik 11 —14. 
, 
2 


Paistu kirikumõisas, 17. märtsil 


Armas Jacobson! 

Kas Sa minu sõnumiku, mille Sulle kohe pärast jõule kirjutasin, 
kätte said, seda ma ei tea;' selge on aga, et mulle pole tulnud ei 
vastust ega teatud päevapilte ega minu harja ja kindapaari — 


1 
) 


Kunileid-Saebelmanni kiri C. R. Jakobsonile 15. maist 1869. 


/18/68. 
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viimase jätsin ma Bejeldti juurde — mille kättetoimetamist Sinult 
palusin.” Peaks nüüd vahest veel selleks võimalust leiduma, siis 
veelkord paluksin need mulle siia saata. 

pinu lugemisraamatu üksikuid luuletusi olen ma katsunud muusi- 
kasse seada, paljudele teistele on juba olemasolevad viisid kohan- 
datavad;* kui Sul neid vaja on, mina olen valmis. 

Sinu kiri Rosenbergile on viimasel harja üsna punaseks ajanud;* 
ta ei arva seda vastamisvääriliseks. Tema raamat trükitakse siiski 
vanas ortograafias. 

Adamsonilt sain ma kätte Sinule laenatud raha,” kuigi Sa temale 
sellest midagi polnud kirjutanud. Ta soovib, et Sa kirjalikult kinni- 
taksid minu nõudmise seaduspärasust. 

Härra Köhlerile tuhat tervist läkitades* 

Sinu Alex. Säbelmann. 


|. Kas Sa minu sõnumiku — see kiri pole säilinud. 

2. Befeidt, W. — kõster Peterburi eesti koguduses; mille kättetoimetamist — nähtavasti 
käis A. Saebelmann *867. a lõpul Peterburis, kus puutus lähedalt kokku C. R. Jakobso- 
niga. 

3. Sinu lugemisraamatu üksikuid luuletusi — C. R. J. «Kooli Lugemise raamatu» 
L osa ilmus 1867. a lõpul; autor kavatses lugemikus leiduvate luuletuste jaoks 
ka ad viisid eri raamatuna välja anda ja põõrdus kaastöö saamiseks A. Saebelmanni 
poole. 

4. Rosenberg, G. — Karksi kõster ja kihelkonnakooliõpetaja, Saebelmanni õemees, 
tal oli teoksil kooliraamat «Jumala riigi sündinud asjad», mis ilmus alles 1872; 
C. R. 4. manitses teda raamatus tarvitama uut kirjaviisi, 

5. Adamson, J. — Paistu Pulleritsu vallakoolmeister, toetas C. R. J. aineliselt. 

6. Köler, J. — maalikunsti professor Peterburis. Kuna C. R. J. elas tol ajal J. Köleri 
juures, siis tutvus viimasega ka A. Saebelmann. 


/Valga/ seminaris, 28. veebr. 
1869. 
j Armas Jacobson! 

Sa küsid, mispärast ma nii kaua oodata lasin? Lihtsalt seepärast, 
et arvasin end kaotanud olevat need meloodiad, mis Sa mulle saatsid — 
lõpuks leidsin nad juhtumisi mõne päeva eest jälle üles ning koos 
nendega Sinu aadressi. Püüan neid seada teistele häältele, kuid 
Sul peab sellega natuke kannatust olema.' 

«Rigasche Zeitungist» näen ma, et Sinu projekteeritud eesti seitung 
tõepoolest ellu astub,” — väga rõõmustav — ja seminar palub 


Sind talle ühe eksemplari saata; selle hinnaasja küllap klaarime 
lähemal ajal. Selleks suureks. ettevõtmiseks soovib Sulle palju õnne 

Sinu 

Alex. Säbelmann. 


1. Püüan neid seada teistele häältele — 1869. a veebruaris saadi ametlik luba 

üldlaulupeo korraldamiseks samal suvel; C. R. J. püüdis omalt poolt laulupeo kava 

rikastada eesti rahvaviiside ja algupäraste koorilauludega ning õhutas A. Saebelmanni 

selleks kaasa aitama; tema algupärastest koorilauludest võeti ainult kaks laulupeo 

kavva, muu jäi aga välja ja ilmus osaliselt C. R. J. noodiväljaandes «Vanemuine 

Kandle healed» 1 osas (1869). » 

2. et Sinu projekteeritud eesti seitung — Jakobson kavatses juba 1869. a hakata - 
välja andma ajalehte «Valgus», kuid ei saanud selleks luba, 


/Valga/ seminaris, 3. mail 
1869. 
Armas sõber! 

Siinjuures soovitud noodid — toimi nendega oma heaksarvamise 
järgi.' Sa võid ise hõlpsasti arvata, et minu «Mu isamaa» mulle hullu- 
pööra rõõmu tegi, langeks ometi mõlemale teisele uuele /viisile/: «Mu 
isamaa, nad olid matnud» ja «Sind surmani» sama menu osaks.” — 
Nende Tartus trükkimist ei saa ma enam tühistada”? kuigi ma kohe 
Jannsenile kirjutasin, ikkagi oli Sinu kiri siin Valgas juba kaks 
nädalat mind oodanud, sest et ma lihavõttevaheaja veetsin Viljandis, 
Karksis etc. Meeleldi tahaksin ma omada ka Henselti Mo isamaad — 
aga kuidas ma ta saan?* — Parun Wrangell on ära-sõitnud — kui 
ta varsti koju tuleb, kannan Sinu asja talle meeleldi ette.” 

Muutumatult 
Sinu 
Alex. Säbelmann 


1. Siinjuures soovitud noodid — kirja juurde on lisatud neli meeskoorilaulu. mille 
sõnad on võetud C. R. J. «Kooli Lugemise raamatu» 1 osast. Need on A. Saebelmanni 
seades C. R. J. tulevase viisiraamatu «Rõõmus laulja» jaoks (raamatus trükitud: 
«Rahulirie meel» — Ik 24—25: «Miks sa nutad?» — Ik 16—17; «Kodu» — lk 7: 
viis K. Kõrberi luuletusele «Kadak» pole ära trükitud). = 

2. «Mu isamaa» — see oli Koidula sõnadele «Mu isamaa on minu arm» loodud 
A. Saebelmanni koorilaul, mis võeti esimese üldlaulupeo kavasse ja sai suure poole- 
hoiu osaliseks: «Mu isamaa, nad olid matnud» — Koidula sõnadele loodud A. Saebel- 
manni koorilaul, mida tsensor ei lubanud laulupeo kavasse võita; «Sind surmani» — 
Koidula sõnadele loodud koorilaul, oli üldlaulupeo kavas. . 

3. ei saa ma enam tühistada — C. R. J. aitas esialgu kaasa üldlaulupeo eeltöödele, 
kuid mai algul hakkas sellele opositsiooni tegema, sest J. V. Jannsen ülistas üleliia 
eesti rahva «priiust» ja selle toojaid — baltisakslasi. C. R. J. püüdis nähtavasti ka 
A. Saebelmanni veenda laulupeo tarbetuses ja kavast tagasi võtma oma koorilaule, kuid 
kavatsused hilinesid. Saebelmanni laulud jäid kavasse ja tema ise üldlaulupeo teiseks 
juhatajaks. 

4. Henselti «Mo isamaad» — kuna A. Saebelmanni «Mu isamaa on minu arm» oli 
komponeeritud segakoorile, siis laskis C. R. J. laulu omal kulul Peterburi tuntud 
muusikamehe A. Henselti poolt seada meeskoorile; sellisena ilmus laul ka «Dõrptsche 
Zeitungis» (9. V 1869, nr. 107) ja eribrošüürina. 

5. Wrangell — vist Wrangell, H. V, Luke mõisa omanik, tegev Valgas mitmes 
tsiviilametis; pole teada tema suhteid C. R. Jakobsoniga. 


9. 
/Valga/ seminaris, 15. mail 1869. 

Armas sõber, siin on Sulle «Mu isamaa» minu seades." Mõlemad 
teised värsid on samasuguselt kohandatavad üksikhäältele kui see 
esimene. «Dörptsche Zeitung» toob oma 107. numbris «Mu isamaa» 
töötlused nii Henseltilt kui ka Meyerilt, neist vastab viimane enam 
originaalile.” Kes tegi saksakeelse teksti? Kas näeb Sind peo ajal 
Tartus — mina lähen tõenäoliselt juba nelipühiks sinna. Kas Sinu 
1. «Mu isamaa» minu seades — «Mu isamaa on minu arm» oli segakooriseades, 
nüüd seadis autor laulu meeskoorile ja saatis käesoleva kirjaga koos C. R. Jakobsonile. 
Sellisena on laul ära trükitud C. R. J. kogumikus «Vanemuine Kandle healed» 
(Tartu, 1869), Ik 9. 
2. Meyer, E. — saksa «Liedertafeli» koorijuht Peterburis. 
3. Kas näeb Sind peo ajal Tartus? — C. R. J. viibis üldlaulupeo ajal Tartus, 


kuid boikoteeris pidu ega viibinud kontsertidel; ta puutus siiski paljude eestlastega 
kokku, võib-olla ka A. Saebelmanniga. 
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laulukogu trükitakse juba?* Kui Sul võimalik on, siis lase -mõnel 

meistril enne minu ülejäänud kompositsioon läbi vaadata, küllap 
on vigu sees.” — 

Muutumatult 

Sinu 

° Alex. Säbelmann 


4. Kas Sinu laulukogu trükitakse juba? — protestiks üldlaulupeo saksapärase kava 
vastu koostas C. R. J. uue koorilaulude kogu «Vanemuine Kandle healed», mis 
sisaldas A. Sacbelmanni 3 algupärast koorilaulu ja 2 eesti rahvaviisi; teos ilmus 
parajasti laulupeo ajaks. 

5. lase mõnel meistril —— Ce R. J. laskis A. Saebelmanni koorilaulud Peterburi 
muusikameeste poolt läbi vaadata enne kui trükkis «Vanemuine Kandle healed». 


6. 

Armas sõber! 

Nähtavasti on üks kiri, mille ma Sulle ülemaltoodud komposit- 
sioonidega juba novembri algul saatsin, kaduma läinud, tõenäoliselt 
seepärast, et ta oli varustatud Sinu endise aadressiga, Pargula.* 
Selle semestri lõpp kuhjas mu koolitöödega üle, nii et muusika varna 
pidin viskama, ja see'p paraku on see «Valga liiv», millesse minu 
«muusikaline soon» kuivaks jookseb — jah Leipzig, Leipzig.” Rahuldu 
esialgul eelpooltoodud töödega ja katsu neid, eriti nr. 1, Henseltile 
esitada;? nr 3 on soome rahvaniis, mille olen töödelnud ka kahe soolo- 
hääle jaoks klaverisaatega: vaata. kas Sa ei saa teda eestikeelse 
tekstiga varustada, meloodia on kütkestav. Peatselt rohkem! 

Rosenberg ja perekond tervitavad Sind ja õnnelikku uut aastal 
soovib Sulle* 

Sinu 
Alex. Säbelmann. 
Karksis, 30. dets. /18/69. 


1. Nähtavasti on üks kiri see kiri pole säilinud. 

2. Sinu endise aadressiga, Pargula C. R. J. elas koduõpetajana 1869. a kevadest 
sügiseni Peterburi lähedal asuvas suvituskohas Pargulas; kõnesoleval momendil oli 
ta vist juba lahkunud ja siirdunud Peterburi. 

3. kuhjas mu koolitöödega üle A. Sacbelmann töötas õpetajana Valga seminaris. 
4. jah Leipzig, Leipzig A. Saebelmann kavatses muusikat õppima minna Leipzigi 
konservatooriumi, kuid rahapuuduse pärast ei pääsenud ta sinna. 

5. Rahuldu esialgu eelpooltoodud töödega — A. Saebelmanni kirja juurde kuulub 
3 tema koorilaulu: «Ema ja laps» C. R. Jakobsoni sõnadele; rahvaviisi seade «Arg 
kosilane» Fr. R. Kreutzwaldi sõnadele; soome rahvaviis sõnadele «Suomen salossa» 
A. Sacbelmanni meeskooriseades. Need kompositsioonid on trükitud C. R. J. kogumikus 
As via Kandle healed» 11 vihus (Tartu 1871), vastavalt lehekülgedele 22—27, 
4—5. 

6. Rosenberg, G. vi kiri 2. viide 4. 


VC 
Armas sõber! 


Kui Sa tahad ja saad juuresolevad rahvalaulud, mis ma ühe läti 
laulukogu tarbeks harmoniseerisin, ka eesti rahvale kättesaadavaks 
teha, neile eestikeelse /teksti/ alla asetades, siis tee seda. Nr 5 
1. juuresolevad rahvalaulud — kirja juures pole noodilisandusi; võimalik, et need 


olid koorilaulud, mis C. R. J. trükkis oma noodikogumikus «Vanemuine Kandle 
86 healed» Il osas (Tartu. 1871). 


aga on küll vaevalt laul/dav/ ja ma kirjutasin ta ainult rohkem 
stuudiumi pärast; kui Sina /saaksid/ selle Henseltile läbivaatamiseks 
anda, oleks see mulle loomulikult väga meeltmööda. Kevadeks loodan 
ma kindlasti mõne laulu/viisi/ valmis saada, mul on ainult puudus 
tekstist, ja Sul on täiesti õigus, et tekst peab vaimustama ja virgutama, 
et muusika sama tühjaks ja igavaks ei väärataks kui luuletus. 
Dr. Schultzi poolt mulle läkitatud luuletused on niisugused, et 
ma neist midagi teha ei oska.” 

Minule Leipzigis viibimise toetuseks «Kandle häälte» 'müügitulust 
mõeldud abiraha eest tänan kõigest südamest!? Aga ütle, mis loevad 
100—150 rbl siin, kus mul 3 aasta jooksul, mis minu täielikuks 
väljaõppeks vähemalt tarvis on, peaaegu 10 korda enam vaja läheb? 
Nii kurb kui see on, ometi näen ma, et aegamööda kõik minu 
tulised soovid luhta lähevad ning jätan juba nüüd peaaegu kõik 
lootused end üles hiivata selle kõrgusele, sest et puudub hoob — 
rumal raha. 

Kas dr. Schultz ei saanud vahest kätte »minu vastuse /tema/ 
kirja peale? — või kuidas pean. vastasel krtel mõistma Sinu 
sõnu «tema vastu tuleb armastusväärne olld.»* i» 

Endist viisi 
Sinu 
Alex. Säbelmann. 
Seminaris, 1. märtsil 70. 


2. Schultz-Bertram, G. — baltisaksa literaat, tol ajal tsensor Peterburis. | 
3. Minule Leipzigis viibimise toetuseks A. Sacbelmann ei läinud Leipzigi. 
4. A Sacbelmanni kirjade -juures leidub veel 2 lahtist lehte tema kompositsioonidega. 


Kommenteerinud RUDOLF PÕLDMÄE 
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Pere Kaep «Kuno auepa, kuno cee0Önst». 
Mocrga. Ilpoepece, 1981 2, 360 crp. rupam 
30 000: 


Prantsuse filmirežissööri Rene Clairi 
(1898—1981) raamat «Cinema d'hier, ci- 
nõma d'aujourdhui» (Editions Gallimard, 
1970) ilmus 1981. aastal venekeelses tõl- 
kes. eessõna raamatule kirjutas Sergei 
Jutkevitš. Iseloomustades autorit, leiab 
ta selle olevat oma nime väärilise—«clair» 
tähendab prantsüse keeles «selge». Nii 
on ka kunstniku loomingutee olnud üld- 
joones selge ja järjekindel. Oma põlv- 
konna režissööride hulgas (Jean Renoir, 
Jean Vigo, Jean Epstein) on Rene Clairi 
iseloomustatud kui kõige «prantsusepär 
rasemat» ja kõige «filmilikumat» režis- 
sööri. Kõige prantsusepärasem — selle- 
pärast, et ta on ülimalt rahvuslik kunst- 
nik: selge gallia mõistus ühendatud pisut 
iroonilise, kuid mitte kurja pilkega; colas- 
breugnonlik eluarmastus kõrvuti kerge 
skepsisega; ehe lüürika, mis pole muutu- 
nud sentimentaalsuseks; viimistletud 
meisterlikkus, mitte eesmärk omaette, vaid 
ideede ja tunnete teenistuses. 

Kõige filmilikum — sest iga oma fil- 
miga on režissõõr püüdnud lahendada 
uut kinematograafilist ülesannet. olles 
armunud võimalustesse, mida kunstnikule 
pakub filmitehnika. 

Rene Clairi üheks esimeseks filmiks 
oli «Antrakt» Frangis Picabia stsenaa- 
riumi järgi. See on prantsuse avangar- 
dismi üks tuntum töö, mille kohta keegi 
filmikriitik kirjutas: <... see film on endi- 
selt noor, ka täna veel tahaks teda välja 
vilistada. » 

R. Clairi paremateks töödeks, mis kuu- 
luvad filmikunsti varamusse, on «Parii- 
si katuste all», «Viimane miljardär», «14. 
juuli», «Õlgkübar», «Miljon», «Kogu maa- 


ss ilma kuld», «Saatana ilu». «Suured ma- 


nöövrid». Tema armastatud kangelasteks 
on tavalised inimesed. 

Raamatusse «Kino eile, kino täna» on 
R. Clair koondanud oma artiklid aasta- 
test 1922—1950 ja 1955—1970. Artiklite 
ülesehituses on ta kasutanud originaal- 
set vormi — dialoogi iseendaga, vastan- 
dades või kinnitades oma 20. aastate mõt- 
teavaldusi 50. ja 70. aastate tõekspida- 
mistega. Selgub, ct milleski põhilises on 
autor jäänud ustavaks oma ideaalidele, 
mis tekkisid juba 20. aastatel. Seda tõen- 
davad nii tema filmid kui ka käesolevas 
raamatus avaldatud mõited. 

, Kõige valusamateks teemadeks, mille 
ümber autori mõte pidevalt keerleb, on 
tummtfilmi ja helifilmi võrdlus, filmi- ja 
teatrikunsti vahekord, kino allutamine ka- 
pitali võimule, elitaarse ja massikino prob- 
leem. 

Kas film kaotas midagi seoses heli tule- 
kuga? Sõna pole kunagi nii väljendusri- 
kas kui žest. Selgub, et seda leiutist ei 
saatnud alguses sugugi vaimustus, vaid 
juhtivate filmikunstnike murelikud mõt- 
ted. Seejuures ei olnud poleemika suuna- 
tud niivõrd heli vastu, kuivõrd selle õigele 
kasutamisele filmis. Nii asusid (omava- 
hel kokku leppimata) üheaegselt oposit- 
siooni heli vastu NSV Liidus Eisensteini, 
Pudovkin, Aleksandrov, USA-s Chaplin, 
Siroheim, Murnau, Vidor. Nõukogude ki- 
neastide manifestis seisis: «Igasuguse sõ- 
na lisamine stseenile, mis meenutab teat- 
rit, tapab filmi kui lavastuse, kuna sõna 
ei harmoneeru tervikuga, mis tekib üksi- 
kutest kaadritest. » Sellest lähtudes tõstis 
Georges Sadoul filmikunsti olemusena” 
esile montaaži, mis on tõepoolest omane 
vaid sellele kunstile. Sellest lähtub ka R. 
Clairi kriitika filmide pihta, milles kasu- 
tatakse teatrikunsti võtteid. Ta esitab küsi- 
muse: «Missugune oleks film, kui ta oleks 
tekkinud enne teatrit?» Vaadeldes prant- 
suse filmikunsti, leiab autor, et selle suu- 
rim viga peitub just teatraalsuses. «Pranis- 


lased on jäänud ikkagi ladintasteks; kes 
armastavad ilukõnet. Nende filmides on 
raske leida peamist «motiivi», mida võib 
kujundlikult edasi arendada. Ameerikla- 
sed leidsid selle enne, sest nad mõtlesid 
vähem, samuti rootslased — sest mõtle- 
sid rohkem.» 


Valusaks probleemiks Rene Clairile on 
filmikunsti muutumine kaubaks. Kirjelda- 
des Hollywoodi filmitööstust, sõnab ta ki- 
bestunult: «Ainult harjumusest nimeta- 
takse seal režissööride nimestd. Vaid mõ- 
ningate eranditega ei maksa nende nimed 
rohkem kui kassiiri oma, kes pangatähele 
allkirja annab, mis aga selle väärtust ei 
mõjuta. Tavaliselt on need ametnikud, kes 
alluvad kontsernile. Pole lõppu väikestel 
ja suurtel reetmistel, mida kino vastu tee- 
vad inimesed, keda ta toidab.» 

Kommertsfilmide levikuga on seotud 
ka suure hulga labast vägivalda ja eroo- 
tikat kujutavate filmide fabritseerimine, 
mille vastu R. Clair teravalt sõna võtab: 
«Tahaks appi kutsuda tsensuuri, sotsio- 
loogi või psühholoogi, et kaitsta inimeste 
tundlikkust. Inimesed, kes korjavad all- 
kirju poliitilise vägivalla vastu, on samal 
ajal valmis jälgima seda kinos või'teatris. 
A. Hitchcock on öelnud, et pole midagi 
meeldivamat hirmutundest, mis tekib luge- 
misel või vaatamisel, kui istud mugavas 
tugitoolis ja ei riski millegagi. See peen 
epikuurlus on mõnu, nii nagu gurmaanil, 
kes istub rikkalikult kaetud laua taga, te- 
kib veelgi parem isu, mõeldes, et pool inim- 
konnast nälgib. Kui keelataks relva näi- 
tamine ekraanil, jääksid paljud kinemato- 
grafistid tööta.» 

Clair ei poolda ka elitaarse kunsti eral- 
dumist. Kino heaks omapäraks pidas ta 
20. aastatel just selle rahvalikkust. Kui 
poeesia, muusika ja plastilised kunstid 
muutusid üha enam vastuvõetavaks vaid 
suletud ringile, kus mängureegleid tund- 
sid vaid professionaalid, siis kino oli mõel- 
dud rahvahulkadele. Seejuures oli Clair 
kõige rohkem nõus Majakovskiga, kes on 
öelnud: «Kunst ei sünni rahvalikuks — 
selleks muutub ta ühiste jõupingutuste 
tulemusena.» * 

Oma raamatut alustab R. Clair põh- 
jendusega, miks ta selle kirjutas, nimelt 
mõttega, et ajaloolase jaoks pole olemas 
dokumenti, mis ei ärataks tähelepanu. 
«Mõne aja pärast ei mõista noored inime- 
sed enam, mida tähendas sõna «kino» ter- 


ve põlvkonna jaoks. See sõna saab kind- 
lasti uue mõtte. Kuid millise? Kino pee- 
geldab kahtlemata oma aega. Möödunud 
aja filmide kohta õeldakse, et- need on 
vananenud. Ent mitte filmid pole vanane- 
nud, vaid meie oleme muutunud. Film 
näitab meid sellistena, nagu me olime 
siis — tollaslete žestide, liigutuste, mõ- 
tete või riietusega. Film võimaldab seda 
jäädvustada.» 

Ajaloolise väärtuse kõrval on raamatus 
renšclairlikku teravmeelsust, — põhjalik- 
kust, fantaasialendu, mis nõuab autori 
mõtte jälgimiseks süvenenud lugemist. 


TIIA PARKER 
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ON üks mure 


Muresid on iga päev, igal pool ja 
igas töös. Elu ilma nendeta pole võimalik. 
Ka muuseumis, mida asjatundmatu kõr- 
valtvaataja peab tavaliselt vaikuse ja 
nostalgia pärusmaaks. 

Teatri- ja Muusikamuuseumil on üks 
ja peamine mure — majaküsimus. Selle 
varna kipud tahes-tahtmata heitma ka 
paljusid teisi — mätlega, et kui see 
laheneks, siis... Ent mitte sellest ei taha 
praegu rääkida. Kui võtta oma murede- 
pagasis ette väike sorteerimine ja süsle- 
matiseerimine, koorub välja üks suur 
ja püsiv «teema», mille pärast südant 
valutada ci peaks kuuluma ainuüksi 
muuseumi kompelentsi. See- on — meie 
tänase teatri jäädvustamine. 

Missugusel määral ja kuivõrd see üldse 
võimalik, on omaette probleem. Küllap 
on terake tõtt nende seisukohas, kes sel- 
lesse ei usu. Arvan kaise, et see on saavu- 
latav ainull piirini, kus algab teatri- 
kunsti müsteerium, tema seletamatu sala- 
pära. Ent arutlus selle, iseenesest küllalt 
põneva küsimuse ümber ei kuulu länase 
väljaastumise raamidesse. Ja samal ajal 
ei õigusta see meid ka lootusetult käega 
lööma. Peame olema realistid ning legut- 
sema nendes piirides, mida lubavad 
praegu olemasolevad materiaalsed ning 
tehnilised võimalused” Ning võtma nen- 
dest maksimumi, et meile peatselt ei haka- 
taks ette heitma ühepäevaperemehelikkust 
ja hoolimatust meie enese loodava kul- 
tuuritraditsiooni vastu. 

Alustada tahaks kõige —lihtsamaist, 
«asistesl» tähistest — kavalehtedest 
ning müürilehtedest"Nendest saab 
lavastuse ning teatrisündmuse dokumen- 
teerimine muuseumis alguse. Peaks olema 
vaieldamatu, et ilmunud sellelaadsed 
trükised oleksid esigdatud sajaprotsendi- 
liselt. Paraku ei ole see hoopiski nõnda. 
"Mida aasta edasi, seda hõredamaks kipu- 
vad nende kogud jääma. Kirjade välja- 


so saalmisest selles küsimuses pole tulu. 


Paremini mõjub küll isiklik kohaleminek, 
mõne teatri puhul isegi see mitte. Täis- 
tulemust ei saa niimoodigi kätte. Aasta 
kavalehed korjab administraator  kapi- 
põhjast kokku, kuid müürilehtedest võe- 
takse vaid veel kätlejuhtuvad. Kaolsi 
lähevad spetsiaalselt kujundatud teatri- 
plakatid. Neid kasutavad «Vanalinna 
Stuudio» ja «Vanemuine», viimaselt pole 
aga aastate jooksul neid enam saanud. 
Kava- ja müürilehtede regulaarne laeku- 
mine — see on ainus tagasihoidlik ning 
hea tahtniise korral rahulikult täidetav 
soov, mille muuseum praegu teatri- 
tele esitab. Nendepoolne ükskõiksus 
iseenese loometöö säilitamise vastu on 
aastatepikkuste kogemustega ammu tea- 
tavaks võetud, ent tõsiasi, et see ajaga 
süveneb, on halb märk. Kummaline 
tundub praegu tagasi mõelda, et jusl 
teatriinimesed-praktikud leidsid kunagi 
huvi ja aega panna alus meie fealri- 
kogudele. Näitlejad Heino Vaks, Toomas 
Tondu, Albert Üksip ja Hugo Laur. Kolm 
viimast asutasid ning kogusid kokku oma- 
aegse rikkaliku, hästikorrastatud «Esto- 
nia» arhiivimuuseumi, mille esimene eks- 
positsioongi = tuli - teatri = jalutusruumi 
Albert Üksipilt. 

Veel kümmekonna aasta eest palju- 
räägitud teatrifoto olukord on viima- 
sel ajal tublisti paranenud. Meie teatrite 
juures, ka perifeerias, legutseb arvesta- 
tavaid, stabiilse kvaliteediga töötavaid 
jotomehi. Ent töötulemuste laekumi- 
sega fondi ci saa rahul olla. Vähe 
tulemusi on andnud isiklikud pöördumi- 
sed. Tänaseid toimetusi, mis pole just 
tähtajalised, visatakse lihtsalt homse var- 
na. Tagajärg on aga see, et muuseumil 
tekib juba praegu raskusi ühe oma oluli- 
sema tealripropagandistliku funktsiooni — 
näituste koostamise ja eksponeerimise 
täitmisel, samuli ajakirjanduse ja tele- 
visiooni soovide rahuldamisel. 

Endiselt püsib aktuaalsena päevakor- 


ral lavakujundajate tõö säilita- 
mine jJoto vahendusel. Praegune teatri- 
jolo annab sellest väga vähe teavet. Kül- 
lap on siingi omad põhjused, mille üle 
asjatundmatu ei või kohut mõista. Ent 
hea tahtmise juures saab anda pildista- 
misproovi ajal niisuguse valguse, mis 
võimaldab fotograafil lavapildi täielikult 
fikseerida. Jällegi ainult natuke jõu- ja 
ajakulu nõudev pisiasi, mille tulemused 
end kuhjaga tasuvad. 


1969. aastal alustas muuseum «Eesti 
Reklaamjilmi» abiga lavastus- ja rolli- 


katkendite filmimist. Teatrikunsti säi-- 


litamispüüded = kinovahendite abiga on 
jällegi omaette probleem. Kuid ühisel 
ettevõtmisel saadud ligi neljatunnisel 
filmiprogrammil (14 aasta jooksul!) on 
kahtlemata = hindamatu = kultuurilooline 
väärtus. Kultuuriministeerium = ereldas 
selleks alguses summa, millega saime 
Jilmida 3—4 viic- kuni kümneminutist epi- 
soodi aastas. Ajaga on raha rohkem kui 
kahekordselt kokku kuivanud, Jilmimis- 
hinnad tõusu suunas korrigeeritud ning 
praegu käib jõud üle ainult ühest kümne- 
minutisest katkendist. Oleme paaril vii- 
masel korral proovinud sellesse kitsasse 
raami suruda lavastust kui tervikut haa- 
ravat lühimontaaži. Esimene katse «Põr- 
gupõhja uue Vanapaganaga» õnnestus. 
Arusaadavalt on see võimalik seal, kus 
lavastaja ise asja vastu huvi tunneb ja 
aktiivselt osaleb. Kus aga oleme koos 
Jilmijatega kohanud hoolimatust ning vas- 
luseisugi, pole see jätnud ka lõpptule- 
musele mõju avaldamata. On ülimalt 
kahetsusväärne, el ressursside nappuse 
tõttu oleme sunnitud Jilmimisplaanidest 
täielikult välja lülitama ooperi ja balleti. 
Oma videoseade, mille võimalustest ja 
vajadusest Teatri- ja Muusikamuuseumis 
Peedu Ojamaa ajakirja juuninumbris nii 
perspektiivikalt kirjutas ning mis aitaks 
probleemi täies ulatuses lahendada, on 
muuseumile praegu ulmelugu. 
videolintide säilitamiseks spetsiaalselt ko- 
handatud ruum. 


Üheks oluliseks lõiguks muuseumi töös 
peaks saama suuliste mälestuste 
kogumine. See on tänane toiming, millega 
ei tohiks oodata, sest lahkudes viivad 
inimesed need mälestused endaga kaasa. 
Jutuajamisteks kvaliteetse salvestusapa- 
91 raadi juures puudub praegu võimalus. 


Samuli 


Asjaajamised muuseumi helikabineti loo- 
miseks on käimas. Ent nii nüüd kui ka 
edaspidi jääb tavaline operatiivne magne- 
tojon selles osas muuseumitöötaja põhi, 
liseks abimeheks. Seda saab kaenlasse 
haarata, sellega saab kohapeal lindis- 
tada huvitavaid proõve, arutluskoosole- 
kuid, kohtumisi ning minna koju nende 
juurde, kel liikumine raske. Lõo lõpp on 
aga see, et pole lindikassetie. Lihtsalt 
pole, ning siin ei aita-ei vägi ega võim. 
Kas selle taha jääbki kinni väärt kaval- 
suse leokstegemine2 Kust leida - rõhtu, 
mis avitaks? 

Nõnda siis — üks mure, üheksa last. 
Väikesed ja suured, igapäised, asised, 
maised ja materiaalsed. Meie - tänase 
teatri jäädvustamise sihipärasest komp- 
lekssusest (ning selle vajaduse mõist- 
misestki!) oleme veel väga kaugel. Ini- 
mene on kummaline olend. Ta otsib ja 
säilitab, kannab kivi kivi haaval kokku 
mineviku mälestisi, mis ta üsna sageli 
ise hoolimatuses ja kirgedemõllus purus- 
tanud. Ent vähe hoolib ta selle kohe- 
sest tallelepanekust, mida ise 
kaasajal loob. Ometi on juba praegu meie 
võimuses, et muuseumitöötaja või aja- 
loolane paari inimpõlve pärast ei tar- 
vitseks tunda otsimisvaeva mõne kava-- 
või müürilehe pärast. (Kui see talle enam 
üldse kunagi pihku puutub!) -Jätkem 
talle aega ja võimalust suuremate üles- 
annetega tegelda! 

LILIAN KIREPE. 
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treoter: MUUSIKO 


KI NO 


TEATP. / 
2KYPHAJ 
KMHHEMATOFPA%DHH, COIO3A KOMIIO3HTOPOB, 
TEATPAJIbHOFO OBILECTBA JCTOHCKOFI CCP 


MY3DIKA. KHH0. OKTSIbPb 1983 


TEATP 


MXAT 8 Tananne (29) 


B 6eceae 0 raerpoasix Xvaorkeersenndro Tearpa pH 
HIUMAKDT NMACTHCSC SUMUOTHTUI MIHHOTDPDU KYV.-IbTV Pi 
SCCP $lax Bunnep, navaabnuk Ynpasrenna Tearpos 
Muuncreperga kyaberypei 3CCP, kannunat (pHaO- 
cotbeknx mayk Mapr Ky60, raasntifi penakrop pe- 
nepryapuof konneruu Buabo Carnpe 4 penakropbi 
KOMAEFUH KanamaaT nekyccrsosenenua Kann Bana- 
geeku, Jiuaman Bearepanan n ax Annuk. Peub 
WAET O mokaaanuets» MXATom 8 Taste CneKTUK 
ix «kMranon», «Llocaeaune». «Tapriop», «O6sa.1». 
«Maesmue co geemit». -Meicain, BOJHIKUME BO BPeMS 
CHEKTAKACL M HPOÕTEMBL, BCTABIIHEC BXONC OGCV/KAv 
UHH, KTOHOCTABAIHIOTCH € Teatpa.1bHOM KH3HbIO peo 
HVÕHIKI 


A. FEJIBMAH — !4ro xouert nbeca 07 3purenn (40) 


Cratust MÄBECTHONO CoBeTekoro apamarvpra A. Peaib- 


vaäura O akropax BOZIÄCTBIA MbECbI Ha 3PITCAA 
H TpeõoBanuax, HPELBAHIHOMBIX Ilbece, Hepeaelena 
ia 4-it KIIDKKIL üdbmaguxa «CoBpemeunan 2pama- 
TVprH4» 34 mpoltibi FO 


10. TOHTC — Meunounicn Teabman na acrouckoii 
cuene (45) 


Jlureparypumit pw vearpastntt kpuriik 1JO10 Tonre 
AHJAHIHPVET ABC NOCTAHOBKI NO nibece A. Peabmatta 
«Haeanue co seem»: 8 Moronerxuow rearpe SCCP 
(nocravosutuk Kasrtio Komnccapon) m 8 Pyeekom 
lpamatuueekow rearpe ICCP (nroceranosuuik Jleoma 
Hleguos) 

B Feabmane-Apämatypre HRTOP eTaTuit OTAHET Pea 
HOHTEHHU HVÕAMIMETV, peäko  JAOCTPHHONHLOMV  CO> 
UHAALHBIC HPOÕUM bi VOHKITKH CRGLATL CBOH HOCJEA 
HC HbeCbi ÕOLCG HEHXOJAOFHAUIHBIMI ne erwutii 
IAOAOTBOPHBE nivrb rer Peanmana, cumraer JO 
Toure. H 8 mbece «klaenune co Beewiis, 110 Mileritio 
KDHTHKA, HOHXOJONHNECKHE AHAAHS Beebwa c146. 21 
voHMabHu ACNEKT CMaAJAH 

Cnekrakab Mosloaeskuoro Tearpa TOUHGCE CAKAVET 
JaMBICAy ceroaisaunero Pelibmaga-Aapamarvpra co 
BCEMH ETO Cara Õbi wit HH oCitibutimit eToponamu. B Pyvc 

OKOM UPAMTCUTPU HOCTAPAANCL eHle GOLCC VE-AAVÕHTb 
HOHKOAOPFHMUCOKII ACHECKT, ONMUKO BCCb PUIVALTAT 
HOAVAH.TCH HepoBuibiiM, 4 Cokihädbuast i poõgemäriki 
OT 3TOro HOCTpälla.ra Olite Õösbiite 


M. BHCHAT — Cezson nan paarona. Koropuü 110 
cuery? (52) 


()63op tearpaatitoro cesona 1982/83 8 Buatnman 
CKOM TCATDEC «Nrasika HPIHIILIOKT ROPDV CTVAGHTKU 
Vokypea oraedeima okvpiumanerukit TEN: Agrap 10 
1poõHo. paeemaTtpugaet Tp1 eHekTaKAs, iktitÕove 
NIP AKTU PIIKE, OH OO RATSU. LIM COPOLUHUITHTHUTO TUAT 


MMHHCTEPCTBA > KYJIbTYPbi, 


FOCVAAPCTBEHHOPO - KOMHTETA 110 


COIO3A KHHEMATOFPAPHCTOB H 


pa «Nraaaa < TOUKIKAPUHIS KOK ONUNL, TIIK LT POCIK 

ton. Dto «ka ane» M, Fopukoro (noer. $tun Tuo 
wir), «Tepoi» Ze. Cinira (mocer. Hpuür Heasc) 
n «Staon» C. Hlaarusumnca (noor. Beiiko IOpnccon) 

O63op Take 3HAKOMIT MiTaTerelt c€ noeruloBkawii 
nbee M, Žlpviie «Bo uw aema imeosittk» 11 3. Ou 
«Bee 8 caav» (nocTanonuutkit coorgerernemmo Kaa 
puu Pann Jlewõnr (lerepeon). Tearpaatuntii cegon 
VA KAHUMBAACS VIKC CI XVAOKOCTBEHHORO prkonoi 

reas rearpa 4. Toomunra, TäK CKaJATb, B OÖKIGLA 

NHH HOBOFO JAMaepa H ÕBA Heponnbim, a avati 
CIEKTAKAb POAA TAK M HO coerogaes. Tearp caopuHo 
MOIBITBIBAA COÕH M apTeaa 


B. PAYH — Haponntie Teatpbi: Biiepen nan maaan? 
(70) 


CTATLA JATPANBAUTJIKTV Ab ALBIC 
pos sonpocrm. Pavevrkaenn 
BIEMUTAENUSKK OT HBeeoenuero emorpa TE mäposbix 
reatpon peeitivõonikit, OcnoguHoe BHIIMaHNU vVaAeLtUNO 
COOÖTHOHTO HIHI ipopecenonarknoro W TAMUA JUHTE A 
NOO MEKVCCTBA 


LIN HAPOAHBIX TOAT 
aBTopa OcnoBaHbi Hi 


Ecrb onna 3a6ota (90) 


Jane ivioutan reatpa HullbiW OT AC. 1OM 


ckoro Myaen Tearpa n myabiku J1. Kupene nenTea 
3aÕOTAMH NO HOBOAY TOTO, 4TO MELWlAET HOPMaAbuoN 
XHIHH MY3EH . 


peenvõaukan 


MY3bIKA 


Orsevaer AHHA 3KCTOH (2) 


B cenra6pe Berperna ceoe 75-nerne Anna IKCTOH. 
Ee »HaHb Hepaapbisko csasana c Garerom. Ceronua 
oHa BCNOMHHAET CBOH NeEpBbile War Ha NpoeccHo- 
Harbuoh cuende B AÄHTBEpneHe, rae, KCTATH, H NOÕBI- 
gBaaa nenasuo Bunosb. Pa3ymeercs, A. Ikeroh 3a- 
Tparngaet 4 npoõaembi ceronnsunero Ganera. Hurep- 
BbIO BEAET ee ÕbBIBUIMÄ VUEHHK, XYAO?KHHK TeEaTpa 
«Icronna» K.-A. Fhiosomau 


A. TAMME — 0 pecropannoü myatike (16) 


Mvatikarstbirtrii (poi, ia KOTOpom 
POCTH. TAAAMHCKHX Pecropauon, 
IWulltero, CUHTACT ABTOPD CTUTLII 
camõdei sauaetvid HC XBaTaeT lpotpeeenolmaamama 
H BKyca B OTÕOPE pPeneprvapa, JAMETHO, HTO TOI 
BBICTVIL GHH OÕGUTHO BAJLAIOT OBILKE ÄBTOP PäraMbri 
AASOT O MOALAS COHLAHHA OÕLOANHEHIA MV3blKa HTOB, 
cliocoõHora PeUHIHT4 J3ATPOHVThie HpoÕ1CM bi 


HIOB, TAT 2UTCVT 


OCTABJIAET JKEAATb 
Mvahikalitaam AH 


M. FAPUIHEK — Can myatixt (24) 


ABTOP HOJLBOJUIT HTORH AGERTHAETHGÜ AOHTOABLHOCTI 
AHCAMÕAH CTApDMHHOH MVabiKI «Hortus Mistelis» 
paäeekKIMABJUT 0 TBOpwec KHN OIVLLOSETHEX IMO PUHH SAN 
auecaMõast 


M. BAHTMAA — «flponanwan nesecra». Becenunn 
npemtepa (61) 


Peitemakist IA HOCTAHOHKV AN Tear pe «Jeroliisi» Ortepol 
Cweranti. Alpewbepa cocrostiaeb 26 (penpaam e. 1. 
Hoerimonituk A-3. Kepre. suipirkepii Ü. õlitave. 
9. Hiarene, 11. Mari Ociropitkle  mikpirinit MEHOLMIIST- 
lor2 A. Käma, XN. Ca110/ M. Naarmep. XN. Paavar (Map 
akolika). X- Kpriw. HE Kvvek, Po Kupuem (liiki, 
M. Haaw, T. Matere (Koit). 7. Tparmia, A. Ko1.)0, 
P. Pvppen (šamek) 


Ilncoma A. Kynmnaina-Caõeamanna K. P. Akoõcony 
(82) 
Elncbma 3CTOHCKORO KOMIOSNTOPA  MIIHVBIIGFO CTO- 


JETHH OÕHLPETHONINOMY ACSTEHO KOMMEHTIDVET -MITU- 
pärvposen Pyaoomtap Klbrekewestw. 


KHHO 


Fipmaei XIIT Mockosckoro MexxAynaponnoro KHHO- 
4ecrusaan (8) 


H. SOPKA — Z3onoran «Bacca» (13) 


MocekoBekiit KIIHOBEE POILEHIHPVOT OJ HA ADH 
MOB, HOIVAHBIHIK 3044OTOI npira mr = MockoBeKOM 
merkava potikom Kirttodpeerirmare (perk. TF. Hampu- 
08. «Mocpianw»). PeieimaenTr oTmeaer. HTO JLwi 
anavma «Bacca» kapakTepudl HEPTH, CROeTBelikie 
AVIUM JCHTAM, 1OKABARIIM HI TOM (Peeriinaste, 
B TOM AHCAG 1 alskammi teeki HOLINOT KK MaTUPDH 
B oaaHoMm CAVUAV PAVÕOKO HOCACAVETEH OLPeeleH- 
nuit Meropnueekni nepirod poeenitekolt kirsi — Ka- 
nurTaakam Havasa XX serka, NOpoxnaouinä KOH- 
Kperintii VOILKLT4HO-HOHKO JOPA CORE TIHT ArTop OT 
MÕUAST ÄPKOCTB HO TUHHAHOETL COHLUHULIN 4 (piktesre 
OÕpaa0B. Tparnaw TODBKOBCKOTO HPOMABOLUHHH HC > 
pelan CDOACTBAIMI KHHO CO COHHILTBITOI HO AN LO CET 
nermoh VÕGANTE-TKIIOCTBIO- 


X. AMHHEHYY — Ona crapomy ayõy (69) 


Pertenamm Hi JLOKS MEHTSLIBEVIO KiritostemTv «Leia ce- 
POAHHUUSTO JH (Cite per it peaerteeep 11. Hrrc, 
oneparop XN, Pese, «Seronekuii Testedmabm»). Pe- 
HOHJEHT HLICOKO OLCHHBAET ODHALM-NOPTPET Morel, 
-HOÕSTULUN REMOTE TPYU Bemtentestbttii «TI /A1METITL 
MVSO BK ÕVJUHIUHOM TOHCIMILZKHAHI, TK MO2KIIO C(Pop 
MVAHIPOBGTE CTPEM-teHHE ABTOPOB (Pabma, — HHMET 
peitenaent. — Hpiurarareabuan Kpacora OT-MMIIO Bül- 
HOAHOHHOTO sett (1paBiib HO nporxitroht KAI) — 
BOTH KOM OCHOHBACTEH CETPOFAK HOSTUMIOCTE (pitsi 
NEIS 


0 dakropax, cnocoõcreyrotikx ARadbmehieMy pa3- 
BHTHIO ICTOHCKOFO KHHOHCKYCCTBA HW TOPMOSAULHX 


erO — 3AMETKH C nrenyma Coloja KHHemaTtorpadu- 
cros 3CCP (77) 


Macnvw cocromaes 25 vast co 1 B- pemenmm nae 
HVMA HOAHEPKUKAGTEST HEOÕKOAHMOETE TECHOTO CO 
TPVAHHUCCTHA TBOPICCKHX, HPOHSBOALTREHITLIX N PY> 
KOBOARTLIX OPRAH, CBAJAMHIN C COHLANHEN 
(DLILMOB, 1 TIIK2KC COHCPINCHETBOBAHUST OÕLLEFO PY- 
KOBOLUTHA NU HEPCNEKTIRHOTO MANNpPOBAHUA PAÖOTL 
KIieMaTOrpaeren peelvG ku 

HIV GM KVIOTUSE GAK2KOO TAAL AAUTVALTUHMA 

llepami vekperapb Cotoxa Kkitemartorpalpueron 2c- 
rommt Kaste Knäck varponv.i B cBOcw BHCOTVILTEIII 
HPOÕAUMBE  KOMILTCKÖHOTO  PVKOBOACTBU M NCPCHGK 
TILBBLIKHIIIPOBAILUISE Mtültei KIHTtEMATOrPaAPHEI, NO 
*LEPKIVE OO BOAPOCNIEN MAETEPETBE COHLATEAGI KILO 
(pikikmon. 


Tarbana Jabmanosnu — KIHOBL CEKPETAPB Hpan- 
emt Cozga KiitemaTorpapuerog JCCP — 8 epoem 
BBICTVILTOHI OTMOTILTA HOHBASGHE ILETOFO PAGUI KIHTO- 
JCHT 9 COBPEMEHHOCTIL HpomaBorrerga evi PC POP 
W OTCNTCTBHE COBPEMCHHOH TCMUTIKI B TBOPuveTHe 
JOTOHCKIX  KIIHEMATONPAGPHCTOB, PaGOTATONUIN HAA 
XVAOKCOTBGHHDIMI iibmama. Papamtebno, 8 Ka- 
HCOTBO OAO HTOIBHOVO PIMEDA HDHBOANTES VCTOH- 
OKASE KIIHOAOKVMGUTA Merka, T= Baba rtoniu Tirk2ke 
BIIUKARA JA MB 0 HOOGNOAIIMOCTI JLAAbIteerO 
PÄLSBIITISE 3CTOHCKOTD Testegutibmi 2 HTOJEUGPKAIVALA 
HOOÕNOAHMOGTE  OPHIGHTPOBATEEST MG TILTAHTANKALK 
vottaredel (pitmon 

Cntelipaäier, Pezkitecep moteparep Auapee Cöör pa + 
MELILAHET OO APOÕTEMAN FP PLVILEKO HOKOTEHK AKI 
110, 0 HO eorvew vohepuremtolt eletevme HkAHIpPO- 
mallist KIHTOHPOIAROAUTHA 


PA3HOE 


VADEMECUM (88) 


TE. Ilaprep peipepupver kumirvõgtuteeritoro (ppaiitvä- 
ekoro killogeiieeepa Pene Kaepa «Kuio nuepa, 
Kilto eerosuid» («Cinema hier, cinema dManjonr- 
ühui», Paris, 1970). (84) 


A. JYHAHAMHA — Coserckan cuenorpadna ma 
flpaxxckom x«saapnennane (96) 


B eTarue HACT peub 06 VUHETHI COBOTCKHX TCATPASIB- 
HBIX XV/IOCKHIHKOB BO MCKavHaporulolt BBICTABKE, KO> 
TOPAA POBOAHTECH KAAKILIC HOTLIPE POJA HOJL 3rHAON 
Ilpazxekoro mueriutyra Tearpa 1 Mezxavirapogutoii 
oprammaa turu odopmureacfi  eilenbt 1 TOHTPAIKILIN 
rexiimkon (OLISTT). Deronekux TearpPaabilbik NV 
tozkiitkow üpererasaamt Pniüima Baõuuena om Tvy- 
EKN Tora, paäõotut KOTOPBIX BBICOKO OLGA ABTOP 
CPATLI 


Napee porti KIUD 
Scroncran CCP, 
200090 Tamm, 11/51 


Editorial Office: 
200090 Tallinn 
P 0. Box 51 
Estonian SSR 
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COMMITTEE, THE UNTON OF COMPOSERS, THE UNION OE CGINEMATOGRAPHERS 


NAHALE, SAED. 4 
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INEM A t 
FHI 


Peil 1° 1484 


MINISTRY - OI 


AND THE THEATRICAE SOCIETY OF 


THEATRE 


The Art Theatre in Tallinn (29) 


The guest performances given by the Gorky Mos- 
eow Academic Art TPiieatre (MHAT)F are discussed 
bv Jaak Viller, Deputv Minister of Culture of the 
ESSR, Märt Kubo, Pii. D.. Chicf of the Thoafri- 
eal Department for the Ministry gf Culture, Viljo 
Saldre, editor in chief of the Boaril of the Reper- 
toire and editors Kadi Vanaveski, MA, Li 
lian Vellerand and Jaak Altik. bn the light of 
their tuipressions and some problems which arose 
they draw comparisons with (he Estonian theatre 
The following MHAT productions seen in Tallinn 
are under diseussion: Poanoo, The Last Ones, Tar- 
tujfe, An Avalanche, Eye to Eye asith AH 


A. GELMAN. What does a play reguire of the 
audience? (40) 


An article by the well-known Soviet dramatist 
A. Gelman on the influence that play exerts and 
om the reghirements thatsa play should meet is 
translated from the almanae Sooremennaga Dra- 
maturgiga No. 4, 1982 


U. TONTS. The changing Gelman on the Estonian 
stage (45) 


Fhe literarv and thieatre eritic Olo Tonts reviews 
two producetions oP A. Gelman's plav Ee to Ege 
with AL (Maedune co acemu) in Ahe State Vouth 
Piioatre ol the ESSR (stage direceting hv K. Ko 

missarev) and in the State Russian Drama Theatre 

ol the ESSR (stage direeting by 1. Shevtsov) 

The reviewer prefurs the style tvpicul of the earlier 
Gelman, the dramatist — his socio-politicril appro 

aeh which brought a vital problem into a foews, 
his attempt at a imore psvehologicul treatment 

The reviewer does not deteet any deep psyeho 

logical analxesis im the play Eye to Ege võitle ALI 
and in his opinion the presentation of social prob 

lems is: weak. When comparing the two Estonian 
roductions, he concludes that the one produced 
oy the Youth Theatre follows the author more 
closely (thus also refleeting the author's strong 
amd weak sides) and the one produced by the 
Russian Drama Theatre tends ta be more psyeha- 
togicaliy oriented, the result, however, being an. 
uüneven and socially unpointed performance, 


M. VISNAP. Gaining momentum. For how long? 
(52) 


The survey of the 1982/83) season in ihe Ugala 
Drama Theatre at Viljandi, writtem by a tifti-vear 
student in journalisnt at tae Tartu State Univer- 
sity, The author dwells on three produetions treating 
them as the most typical of the Ugala blend of today 
and yesterday, of its success and failure, of the 


CULTURE, 


WIE STATE - GINEMATOGRAPLN 


HE ESTONIAN S.S.RR 


present-dav state of the theatre. They are: M, Gor- 
kv's The Lower Depihs (stage director - Jaan Too- 
ming). J. Svige's The Playboy of the Western World 
(stage direetar Priit Pedajas) and S. Šhaltenis' 
Tason (stage director Veiko Jürisson). Two 
more produetions have been commented on: 1, Dru- 
tse's On Behalf of the Eartlt and tho Sun (stage 
Kuarin Raid) and E. Albet's Everyihing 
in ihe Garden (stage director Lembit Peterson) 
The season, ending with the departure of 4. Tooming, 
chief stage director, and leaving the theatre in 
expectance of n new leader, was in itselF uneven, 
with the hit remaining unborn, which makes one 
think that the theatre is feeling ahout for its audience 
and itself 


lirectur 


V. RAUN. The amateur theatres: forward or.back- 
ward? (70) 


The article treats sonte current problenis in the 
amateur theatres against the background of the 
Iih National Spring Festival of the Amateur 
Fhwatres voncentrating on the relationship between 
professional and amateur art, 


L. KIREPE. A worry (90) 


Lilian Kirepe, chief of the theatrical department 
ot the Theatre and Music Muscunt is concerned 
with diificulties which prevent normal work in the 
Mmiselim, 


MUSIC 


ANNA EKSTON answers (2) 


Anna Ekston, who celebrated her 75th birthdAyv an 
Sept 15. recolleets her first sleps on the pro 
tessional stage in the Antwerp theatre which she 
revisited this spring, 50 years later. She then goes 
on discussing some problems of contemporary 
Estonian ballet. The interview has been put down 
by K.-A. Püüman, A. Ekston's former student, now 
a theatrical designer in the Estonia Theatre 


A. TAMME. The music in the restaurants (16) 


The author considers some problems which are 
conneeted with the music plaved in the Tallinn 
restaurants elaiming that the situation is far from 
normal, The people who come to plav in the restau- 
rants have (oo little professional training, their 
repertoire is unvarying and the vocals usually 
dominate the groups. Further, the author dreams“ 
ot a board of musicians who would tackle the above 


mentioned problems. 
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1 GARSHNEK. The music gardeners (24) 


The article gives a general account of the activities 
of Hortus Musicus, an Estonian old music ensemble, 
stating the principles that gu:de their work and 
their ideals and aspirations. 


M. VAITMAA. The Bartered Bride in the spring 
season (61) 


A review of Smetana's opera The Bartered Bride 
which had its first performance in the State Acade- 
mic Estonia Theatre on Feb. 26. The opera was 
produced by A.-E: Kerge and conducted by P. Lilje, 
E. Nõgene and P. Mägi. The title roles are played 
by A. Kaal, H. Sallo, M. Haamer, H. Raamat (as 
Matenka), H. Krumm, 1. Kuusk, R. Gurjev (as 
Jenik), M. Palm, T. Maiste (as Kecal), T. Tralla, 
A. Kollo, R. Gurjev (as Vashek). 


A. Kunileid-Saebelmann's letters to C. R. Jakobson 
(82) 


Rudolf Põldmäe comments on the letters sent by 
A. Kunileid, Estonian composer from the last 
century, to C. R. Jakobson. 


CINEMA 


The prizes awarded at the 13th Moscow Interna- 
tional Film Festival (8) 


N. ZORKAVA. The golden Vassa (13) 


The author, a Moscow film critic reviews the film 
Vassa (directed by G. Panfilov, the Mosfilm studio) 
which received one of the gold medals on the Moscow 
International Film Festival. The reviewer consi- 
ders the film to be analytical like other better 
works presented on the festival. Vassa analyses 
a certain period from Russian later history, a 
certain social stratum, resulting in a certain human 
character, or more exactly, in n certain sociopsy- 
chological type. The reviewer states that the revival 
of the image of the «gueer» capitalism in the film 
is vivid and characteristic. " 

The film version matches the tragic guality of 
Gorky's work with the verity of its social and artis- 
tic analysis. 


H. LINDEPUU. An ode to an old oak-tree (69) 


A review of the documentary The Rays of the Moon 
(script and directing by P, Puks, camera by H, Rehe, 
the Estonian Telefilm studio). The reviewer treats 


this film which portrays ihe country and hard- 
working people in terms of «a well-constructed 
film». «To catch the wonder in everyday life» — 
that is the essence of the authors' attempts expressed 
in words. The beauty of a well-done work (of a 
rightcously led life) attracts this is the main 
idea in the film which derives its poetry from the 


harsh reality. 


Some favourable and unfavourable factors in the 
developriient of the Estonian cinema. The plenary 
meeting of the Estonian Film Association (77). 


A short account of the ptenary meeting of the 
Estonian Film Association held on 25th May: In 
the resolution adopted hy the plenary meeting the 
necessity for promoting consistent cooperation bet- 
ween all film-making organizations and direc- 
ting organizations was stressed. Two speeches are 
presented below. 


The First Secretary of the Estonian Film Associa- 
tion Kaljo Kiisk treated the problems of complex 
control and perspective planning in our film in- 
dustry, emphasizing the fact that our film-makers'* 
team is in better form than ever before. 

Tatjana Elmanovich, film ceritic, Secretary of the 
Estonian Film Association talks about a new tide 
of Russian feature films dealing with contempo- 
rary life and the lack of the same subject in 
the Estonian feature film “(a contrary example is 
the Estonian documentary). She emphasizes the 


"need for telefilms. Finally, she calls for reliance 


on talented film-makers. 

Andres Söõt, scriptwriter, director and cameraman 
spoke on the problems connected with the rising 
generation of film-makers and the system of film 
planning which is very often too inflexible 


MISCELLANEOUS 
VADEMECUM (88) 


T. PARKER gives a digest of the book The Cinema 
o[ Yesterday, the Cinema of Todau (Cinõma d'hicr, 
cinõma d'aujourd'hui, Paris 1970) hy the wellknown 
French film director Rene Clair 


A. LUPANDINA. Soviet scenography on the Prague 
guadrennium (96) a 


The article talks about the participation of Sovief . 
theatrical desingers in the international exhibi- 
tion of scenography “The Prague Ouadrennium'83* 
which takes place every four years and is arranged 
by the Prague Theatrical Institute together with 
the International Organization of Scenic Painters 
and Technicians (OTSTT). The Estonian school 
of scenic painting was represented by Riina Babit- 
cheva and Tuulikki Tolli whose work is highly 
praised by the reviewer, 
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AN A 


NÕUKOGUDE STSENOGRAAFIA PRAHA KVADRIENNAALIL 


ANASTASSIA LUPANDINA 


Käesoleva aasta suvel võtsid meie kunstnikud viiendat korda osa 
rahvusvahelisest stsenograafia näitusest Prahas. Selline näitus toimub kord 
nelja aasta jooksul ja tema korraldajaks on Praha Teatriinstituut koos 
Rahvusvahelise lavakujundajate ja teatritehnikute organisatsiooniga 
(OISTT). 

Nõukogude väljapanekus osalejate koosseis erines sel korral oluliselt 
eelmistest näitustest, kus regulaarset eksponeeriti meie maa juhtivate 
teatrikunstnike töid, kvadriennaali laureaadid on olnud D. Borovski, 
E. Kotšergin, 1. Sumbatašvili, D. Lider, V. Levental jt. Seekord oli 
Nõukogude Liit esindatud noorte, alla 35-aastaste kunstnike töödega. 
Osavõtjaid oli 60, mis sümboliseeris 60 aastat Nõukogude Liidu moodus- 
tamisest. Meie ekspositsioonis olid esindatud seejuures kõik olulisemad 
teatrikunstnikke ettevalmistavad õppeasutused ja keskused, seega kõige 
erinevamad koolkonnad. Iga kunstnik oli esindatud 2—3 tööga, mis 
kogusummas andis ülevaate nõukogude nüüdisaegse lavakujunduskunsti 
põhitendentsidest. Neiks võiks pidada näidendi dramaturgilisele konfliktile 
vastava ühtse plastilise kujundi loomist koos uuel tasemel tagasipöördu- 
misega lavaruumi pildikaupa lahendusele. Samal ajal räägivad noorte 
kunstnike tööd ka uutest otsingutest, mida iseloomustab suhtumine 
lavaruumisse kui iseseisvasse tervikmaailmasse, teatritehnika ning lavas- 
tusvõtete estetiseerimine, keerukam värvikasutamine. Paljud noored 
kunstnikud lähtuvad otseselt oma õpetajate E. Kotšergini, D. Lideri, 
V. Leventali, M.-L. Küla, A. Freibergsi tehtust. 

Noored andekad lavakujundajad töötavad paljudes meie maa teatrites. 
Mõnest (V. Arefjev, 1. Nesmejanov, A. Jatsovskis, A. Šeintsis jt.) on 
saanud juba peakunstnik, teised lõpetasid alles sel aastal kõrgkooli ning 
otsivad oma kordumatut teed kunstis. i 

Eesti lavakujunduskoolkonda esindasid näitusel «Praha kvadriennaal 
'83» Riina Babitševa ja Tuuliki Tolli. R. Babitševa nimi sai laialt 
tuntuks pärast 1980. a toimunud Tallinna lavakujundustriennaaji. Loomin- 
gulises konkurentsis tuntud meistritega võitis Mari-Liis Küla andekas 
õpilane selle triennaali auhinna dekoratsioonieskiiside eest lavastustele 
«Armastus on tugevam kui surm» ning «Vanad ja noored». Praha 
kvadriennaalile esitas ta W. A. Mozarti lühiooperite «Teatridirektor» 
ning «Bastien ja Bastienne» (RAT «Estonias») kostüümikavandid. Kostüü- 
mide kummaline, kuid täpne siluett, tähelepanelik suhtumine detailidesse, 
ustavus XVIII sajandi kostüümitraditsioonidele ilma liigse kaldumiseta 
etnograafilisusse loovad etenduse meeleolu ning kannavad vaataja 
Mozarti-aegse teatri õhustikku. Babitševa tööd muusikateatris avavad 
väatajale noore kunstniku ande uued tahud. 

Tema kolleeg Tuuliki Tolli lõpetas ERKI 1982. a ja alles alustab 
oma loomingulist teed. Kvadriennaalil eksponeeriti tema kostüümieskiise 
«Viru» varietee show-le. Nende koloriit on rafineeritult õrn, iseloom 
rõhutatult teatraalne. Eskiisides sisaldub vihje tantsijate dünaamikale, 
graatsiale ning elegantsile. Eesti noortel kunstnikel on kaheldamatu 
osa nõukogude lavakujunduses tänapäeval toimuvate protsesside täius- 
likumas ning igakülgsemas avamises. 
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